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Jeu, set 
et match 


ontrairement à Roland-Garros où il 

faut remonter à plus de vingt ans pour 

voir un Français remporter le tournoi, 

les concours de piano offrent quant 

à eux de sérieux concurrents hexa- 
gonaux: la jeune génération d'interprètes ne 
cesse de collectionner les premiers prix. Théo 
Fouchenneret en 2018 au Concours interna- 
tional de Genève, Alexandre Kantorow en 2019 
au Concours Tchaïkovski. Et en mai dernier, 
c'est au tour de Jonathan Fournel de se hisser 
au sommet du podium du très prestigieux 
Concours Reine-Elisabeth, qui va donner un 
tour international à sa carrière. Parfois, tout 
n'est pas gagné: en 1983, Pierre-Alain Volondat 
remportait brillament cette compétition. Génial 
surdoué, tout entier tendu vers l'absolu de sa 
vocation, il a sillonné les scènes du monde 
avant une désertion aussi fulgurante qui l’a 
conduit à exercer son art en toute discrétion. 
L'interview qu'il avait donnée suite à sa victoire 
avait laissé un souvenir impérissable dans l'es- 
prit des mélomanes. Il déclarait, comme habité, 
possédé : «Je suis le messager, le continuateur 
de la chaîne des grandes traditions beethové- 
niennes.» Comme s'il n'appartenait plus au 
monde des hommes, mais à celui des idées. 


Mais revenons à notre héros du moment, 
Jonathan Fournel. 
«ll joue comme il parle, il raconte à travers la 
musique des histoires universelles qu'il par- 
tage avec tous ceux qui l'écoutent», s'enthou- 
siasme dans un communiqué Gisèle Magnan 
qui dirige l'association Les Concerts de poche, 
dont le jeune pianiste est un fidèle compa- 
gnon. Contrairement à Volondat, le jeune 
Sarrebourgeois de 27 ans s'est déclaré surpris 
de sa victoire au micro de France Musique: «Je 
pensais que ça allait être quelqu'un d'autre.» 
Covid oblige, l'édition 2021 s'est tenue à huis 
clos: les candidats se sont succédé devant une 
salle presque vide — seuls le jury et quelques 
journalistes étaient présents —, ce qui relève 
de la gageure. Les finalistes auraient sûre- 
ment joué avec encore plus de panache devant 
une salle pleine et effervescente. Mais quand 
on écoute Jonathan Fournel dans le Second 
Concerto de Brahms, empreint de finesse, 
d'élégance, et non moins de passion, on se 
réjouit de la tenue de cette édition, qui a le 
mérite de révéler ce grand talent. Un jeu tout 
en naturel et en souplesse dont devrait s'inspi- 
rer la Fédération française de tennis. 

Elsa Fottorino, rédactrice en chef 


E ©2 Youtube 


Retrouvez tous nos numéros et nos offres 
d'abonnement sur www.pianiste.fr 


— Découvrez nos vidéos pédagogiques 
sur notre chaîne YouTube 
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JEAN-BAPTISTE MILLOT | 


DECCA RECORDS 


CONCOURS 
Le piano 


à tout prix 


SI LA SAISON DES COMPÉTITIONS 2020 
FUT MOROSE, CELLE DE 2021 S'ANNONCE 
PLUS EXCITANTE. TOUR DU MONDE DES 
ÉVÉNEMENTS À SUIVRE POUR ADMIRER 
LES JEUNES ATHLÈTES DU CLAVIER. 


es maisons de disques, les 

grandes institutions, les 

agents ne se pressaient 

pas autour du piano de 
Jonathan Fournel. Il vient de 
remporter de la tête, du cœur 
et des épaules le Premier Prix 
du Concours Reine-Elisabeth 
de Belgique: son calendrier va 
se remplir très vite... Comme 
l'impétrant du Concours Géza- 
Anda de Zurich va voir son 
destin lui aussi changer rapide- 
ment. S’il fallait une preuve de 
plus que les concours, grands et 
petits, servent à quelque chose, 
la preuve en est faite, une fois 
encore. 


ÿ En 2020 certaines com- 
pétitions ont été reportées, 
dont le Concours Chopin de 
Varsovie qui se tiendra du 2 
au 23 octobre. Quatre-vingts 
candidats sont attendus pour 
des épreuves qui devraient se 
tenir en public et seront diffu- 
sées en streaming. Faut-il don- 
ner la liste des lauréats? Pollini 
en 1960, Martha Argerich en 
1965, Krystian Zimerman en 
1975... Rappeler le scandale 
Pogorelich en 1980, éclipsant 
le magnifique Dang Thai Son? 
Certes pas, mais sans doute 
faut-il rappeler que le dernier 
lauréat s'appelle Seong-Jin Cho 
et qu’il est un disciple de Michel 
Béroff au CNSMDP. 


Le Concours Clara-Haskil, 
est organisé depuis 1963, sur 
les rives du lac Léman. Il se 
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tiendra du 26 août au 3 sep- 
tembre. Un seul prix est décer- 
né, à l’issue d'épreuves dont la 
difficulté repose sur un vrai 
défi : les jeunes interprètes 
doivent faire revivre l'esprit 
de l’une des plus grandes pia- 
nistes du xx° siècle, esprit fait 
de fantaisie, de profondeur, de 
virtuosité étincelante et d’une 
simplicité désarmante. La liste 
des gagnants depuis Christoph 
Eschenbach, Evgeny Koroliov, 
Michel Dalberto est impression- 
nante.…. Finale avec orchestre, le 
3 septembre, Théâtre de Vevey, 
avec le Concours de l’Orchestre 
du Festival de Zermatt. Une 
visite s'impose. 


y Le Concours Tchaïkovski 
se tiendra à Moscou et à Saint- 
Pétersbourg à une date qui 
n’est pas encore connue préci- 
sément: les épreuves seront dif- 
fusées en direct sur le site même 
de la compétition. Depuis 1958 
et le coup d’éclat du Premier 
Prix décerné au Texan Van 
Cliburn en pleine guerre froide, 
les jurys prestigieux ont su dis- 
tinguer des pianistes qui font 
carrière: Vladimir Ashkenazy, 
Elisso Virssaladze, Nikolaï 
Lugansky, Mikhaïl Pletnev, 
Grigory Sokolov ou encore 
Barry Douglas. Et Alexandre 
Kantorow, qui a raflé tous les 
prix, lors de la dernière édition, 
en 2019... 


ÿ Van Cliburn a créé son 
concours, à Fort Worth au 


Texas et a beaucoup aidé les 
jeunes artistes. La 16° édition se 
tiendra du 2 au 18 juin 2022 et 
sera, comme toujours, diffusée 
en direct et en streaming. Un 
très beau concours et l’un des 
premiers à avoir laissé les can- 
didats choisir leur programme 
de récitals pour leur imposer 
en revanche une épreuve de 
musique de chambre. 


v En Italie, le Concours- 
Busoni s’est distingué depuis 
l'obtention en 1957, par une 
Martha Argerich de 17 ans, 
du premier prix. Quelques 
semaines plus tôt, elle avait 
remporté celui de Genève! 
Organisé à Bolzano, dans le 
nord de l'Italie, comme tou- 
jours, du 23 août au 3 sep- 
tembre, il attire d'excellents 
candidats. 


v Le Concours internatio- 
nal de piano Edvard Grieg 
se tiendra lui, en Norvège, 
du 18 au 25 septembre, à 


Troldhaugen, avec le Concours 
de l'Orchestre de Bergen. Il 
n’est pas le plus connu, mais il 
semble sur la pente ascendante 
et si la pandémie le permet, 
peut être un beau lieu de vil- 
légiature musicale. 


v Le Concours de Honens se 
tient tous les trois ans, dans le 
cadre du Festival de Honens. 
C’est devenu un grand clas- 
sique au Canada. Le concours 
dit dans sa profession de foi 
être «à la recherche de l'artiste 
complet » et lui offre «la plus 
grande récompense financière 
et le programme de développe- 
ment de carrière le plus complet 
de tous les concours musicaux 
internationaux». Cette édition 
durera quatre jours, du 14 au 
18 octobre. + 

Alain Lompech 
Bachtrack liste et renvoie vers 
leurs sites de nombreux concours 
internationaux : 
 bachtrack.com/fr_FR/find- 
competitions/instrument-6 
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Anton Gerzenberg, lauréat 
de la 15° édition. 


Une pépinière 
d'artistes en herbe 


LORS DE SA 15° ÉDITION, À ZURICH, 

LE CONCOURS GÉZA-ANDA A DISTINGUÉ 
L'ALLEMAND ANTON GERZENBERG 

AU TERME D'UNE FINALE EXIGEANTE. 


a ville de Zurich accueil- | 


lait du 25 mai au 5 juin la 


15° édition du Concours | 
international de piano | 


Géza-Anda. Fondé en 1979 
par Hortense Anda-Bührle en 
mémoire de son mari, et porté 
par la Fondation Géza-Anda 


présidée par Tobias Richter, ce | 


concours réunit tous les trois 
ans des jeunes pianistes venus 
du monde entier. L'ambition ? 


Découvrir et promouvoir de | 


jeunes artistes, mais aussi per- 
pétuer l'esprit musical du pia- 


niste et pédagogue d’origine | 


hongroise. Avec, à la clef, outre 
l'octroi d’une somme d’argent, 
la prise en charge artistique 
des lauréats pendant trois ans, 
afin de les accompagner dans 
leur carrière. Se sont ainsi 
illustrés par le passé Georges 
Pludermacher, Konstanze 
Eickhorst, ou encore Claire 
Huangci, lauréate de l’édi- 
tion 2018. 

Pour cette édition particulière 
célébrant le 100° anniversaire 


de la naissance de Géza Anda, 
37 jeunes pianistes de 16 pays 
différents se sont présentés 
face à un jury composé de 
neuf personnalités — dont 
Ricardo Castro ou encore Rena 
Shereshevskaya... —, placé 
sous la présidence de Gerhard 
Oppitz. Avec, au terme de ce 
parcours, une finale de haut 


niveau tenue dans l’espace 
boisé de la Tonhalle Maag de 
Zurich réunissant trois inter- 
prètes âgés de 22 à 27 ans 
autour de pièces concertantes 
du répertoire de Géza Anda, 
et accompagnés avec vitalité 
par l'Orchestre de la Tonhalle 
de Zurich dirigé par Gergely 
Madaras. 

Le pianiste allemand Anton 
Gerzenberg (né en 1996) s’est 
confronté à un redoutable dip- 
tyque lisztien avec la Totentanz 
et le Premier Concerto. 
Attaquant avec panache les 
basses et les arpèges dissonants 
dela Danse macabre, le pianiste 
fit ensuite preuve d’une person- 
nalité plus sobre et précaution- 
neuse, privilégiant l’assise du 
jeu aux subtilités expressives 
suscitées par ces deux parti- 
tions. Au reste, l’interprète a 
montré une technique très 
solide dans l’ensemble et un 
jeu contrasté exploitant une 
riche palette de nuances qui a 


Qui était Géza Anda ? 


Les débuts du Hongrois Géza Anda (1921-1976), à Berlin, en 
pleine Seconde Guerre mondiale, sous la direction de Wilhelm 
Furtwängler, ont été retentissants, mais c'est de Suisse, où il 
s'était réfugié et a été pris en amitié par Clara Haskil, que sa 
carrière a réellement pu décoller internationalement, à la fin 
des années 1940. Les disques qu'il a sortis d'abord chez EMI, 
puis chez Deutsche Grammophon, sont des gemmes. || a été 
le premier à enregistrer l'intégrale des concertos de Mozart 
dirigés du clavier à la tête d'une petite formation... dite «Mo- 
zart», justement. Et bien sûr, un enregistrement admiré de- 
puis soixante ans des trois concertos pour piano et orchestre 
de Bela Bart6k, sous la direction de son compatriote Ferenc 
Fricsay: s'y conjuguent netteté, tranchant, transe rythmique 
et poésie nocturne profondément émouvante (DGG). A. L. 
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assurément convaincu le jury. 
Il reçoit ainsi le Premier Prix. 
Le Deuxième Prix est revenu 
au Britannique Julian Trevelyan 
(né en 1998), interprète déjà 
remarqué en France pour 
avoir remporté à 16 ans le prix 
Marguerite-Long. Face au 
Troisième Concerto de Barték, 
il a montré une personnalité 
débordante alliant impétuo- 
sité dans le jeu et totale maî- 
trise de la partition. En outre, 
il a prouvé un précieux sens de 
l'écoute. Écoute de l'orchestre, 
avec lequel il a construit son 
interprétation dans une pos- 
ture chambriste, mais aussi du 
public, avec lequel il a établi un 
lien fondé sur une grande géné- 
rosité musicale. L'interprète 
s’est également vu remettre 
le Prix du public et le Prix 
Mozart du Musikkollegium 
Wintherthur pour la meilleure 
interprétation d’un concerto de 
Mozart en demi-finale. 

Le Tchèque Marek Kozäk (né 
en 1993) a obtenu le Troisième 
Prix, après un Cinquième 
Concerto de Beethoven embras- 
sé avec beaucoup de sérieux 
et de brio dans le jeu, mais 
auquel a manqué un supplé- 
ment d'âme. L’allant martial 
des premier et troisième mou- 
vements l’a amené à emprunter 
une trajectoire où le percussif a 
prévalu. Le souffle inspiré par 
le thème profondément lyrique 
du deuxième mouvement ne 
lui aura pas permis de trouver 
le chant et la respiration qui 
apportent le frisson, malgré les 
nombreux appels d’air lancés 
par Gergely Madaras et l’Or- 
chestre de la Tonhalle. 

Se sont également distingués 
Mihäly Berecz, qui remporte 
le Prix spécial Lizst-Bartok, et 
Giorgi Gigashvili, qui obtient 
le Prix spécial Hortense Anda- 
Bührle. L'aventure ne s'arrête 
pas là pour les trois lauréats qui 
seront désormais accompagnés 
jusqu'en 2024, date du prochain 
rendez-vous du concours Géza- 
Anda. + Nicolas Mathieu 


— LES LAUREATS: 
1. Anton Gerzenberg 
2. Julian Trevelyan 
3. Marek Kozäk 
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DEMANDEZ 
LE PROGRAMME 


Les incertitudes liées à la pandémie de Covid-19 ont fait que de 
nombreux festivals ont pris un grand retard dans l'établissement 


de leur programmation qui n'était pas disponible lors de la 
préparation de ce numéro d'été de «Pianiste ». Nous avons néanmoins tenu 
à annoncer ceux dont l'affiche laisse une grande part au piano et à la musique de 
chambre. Les voici, de Dinard à Prades, en remontant vers Hardelot. 


Festival international 
de musique de Dinard 


12 au 18 juillet 


‘affiche du festival est poétique et drôle, 
gracieuse et tendre : une baleine bleue étoi- 
lée, un cachalot Liberty dansent en apesan- 
teur sur les portées d’une partition! Cette 
trente-deuxième édition est placée sous la direc- 
tion artistique de la pianiste Claire-Marie Le 
Guay, bien connue des mélomanes pour ses 
disques et bien connue des étudiants du 
Conservatoire national supérieur de musique 
de Paris où elle seconde la classe du pianiste 
Michel Dalberto. 
D'ailleurs, de formation, il sera également ques- 
tion puisque prend place, à l’intérieur même 
de la programmation du festival, un concours 
international pour les amateurs que Le Guay 
a créé et dirige. La finale le 13 juillet, publique 
bien entendu, est à 20h 30, au Palais des Arts 
et du Festival. Le jury est très resserré: Bruno 
Rigutto en sera le président et il sera épaulé par 
Claire-Marie Le Guay et par Émilie Munera, la 
productrice de France Musique. Ces concours 
pour amateurs sont passionnants, qui révèlent 
bien souvent des talents très attachants. dont on 
se demande parfois s’ils ne devraient pas songer 
à une carrière professionnelle ! 
Les concerts auront commencé la veille par celui 
que vont donner le violoncelliste Marc Coppey et 
le violoniste Emmanuel Coppey, qui va de Bach 
à Gyorgy Kurtag en passant par Ravel, Mozart et 
Halvorsen. Des œuvres rares qui sont autant de 
chefs-d’œuvre. Le 14 juillet, la directrice artistique 
du festival et le journaliste littéraire François 
Busnel proposent un concert-lecture qui veut 
être une «découverte d'écrivains et de compositeurs 
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qui nous éclairent à travers 
leurs œuvres sur les thèmes 
de l'amour, de la politique, 
de l’art. de la vie». Le 15 
juillet, un duo inusité: vio- 
loncelle et accordéon ! Mais 
deux maîtres : François 
Salque au cello et Vincent 
Peirani à l’accordéon. 


Tous deux vont faire voyager le public de Brad : 
Mehldau à Heiïtor Villa-Lobos, Astor Piazzolla, : 
Messiaen et quelques autres, dont une composi- ! 
tion qui sera créée lors de ce concert et que l’on : 


; de CLAIRE-MARIE 


doit à Lé Quang. 


Le 16 juillet, riche idée pour un récital à deux: : 
Claire-Marie Le Guay joue une pièce de Debussy, : 
Jean Cras, Franz Liszt et Rodolphe Bruneau- : 
Boulmier, puis Yaron Herman improvise en !: 
puisant dans le matériau qu’il vient d’écouter. : 
C’est stimulant pour les musiciens et passionnant 
!_ vie. Il fallait rendre hommage 


pour le public! 


Bouquet final, le 18 juillet avec Rosemary : 
Standley et l'Ensemble Contraste qui rendent : 
un hommage malicieux, sensible et émouvant : 
à Schubert, entre chanson, jazz, lied et musique : 
du monde... Et pour faire bonne mesure: un : 
festival off propose des concerts gratuits dans : 
différents endroits de la ville pendant la durée du : 
l'événement. Le Quatuor Arundo sera le héros de 
ces pauses musicales: c’est un quatuor de basson 
formé par Gilbert Audin à Paris, formation rare : 
‘ à /6 ans, les générations sont 
mélangées et la parité est 

i atteinte! 


et pourtant savoureuse. 
— 2, boulevard Féart, 35800, Dinard. 
festival-music-dinard.com 


La profession 
de foi 


LE GUAY 


Ce qui m'a guidée, c'est la 
place de la musique chez les 
amateurs qui l'aiment au point 
de la placer au centre de leur 


à cette fidélité au piano, 

en leur donnant la possibilité 
de partager leur amour de 

la musique avec le public. 

En France, on n'accorde pas 
assez de place aux amateurs. 
La mairie de Dinard a été 
enthousiasmée par l'idée du 
concours. Et les candidats ont 
afflué de partout ! Ils ont de 23 
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La Roque d'Anthéron 


23 juillet au 18 août 


epuis 1981, piano rime avec La Roque d’Anthéron. Piano 
mais aussi pianoforte, clavecin, musique de chambre, 
orchestre... Concerts et récitals riment, eux, avec les ensembles 
en résidence qui viennent avec des grands maîtres du 
Conservatoire national supérieur de Paris travailler, peaufiner les 
œuvres majeures du répertoire qu'ils donneront en public sur les 
places du village et lors d’un grand concert qui les réunit tous sur 
la scène du Parc de Florans. Posée sur un grand bassin d’eau claire 
et vive, elle est enveloppée par une grande conque qui n’a cessé d’être 
améliorée sur le plan acoustique. La Roque est un des grands ren- 
dez-vous festivaliers de l’été. L'an dernier avait été l’occasion de 
revisiter le répertoire du concerto en puisant dans des versions 
transcrites parfois par les compositeurs eux-mêmes pour piano et 
formation de chambre. Cette année s’y produiront rien moins que, 
entre autres: Nicholas Angelich, Lars Vogt, Philippe Bianconi, 
Beatrice Rana, Plamena Mangova, Jean-Marc Luisada, Lise de La 
Salle, Bertrand Chamayou, Jean-Baptiste Fonlupt, Grigory Sokolov, 
Nathalia Milstein, Lukas Genuisas, le duo Wagner-Latchoumia, 
Tanguy de Williencourt, Arcadi Volodos, Jonathan Fournel, Jean- 
Frédéric Neuburger, Boris Berezovsky, Nicolas Stavy, Nathanaël 
Gouin, le duo Billaut-Coppola, Lucas Debargue, Yulianna Avdeeva, 
Vadym Kolodenkho, Nikolaï Lugansky, Jean-Efflam Bavouzet, 
Célimène Daudet, Pavel Kolesnikov, Jean-Paul Gasparian, Guillaume 
Belhomme, Claire Désert, Florent Boffard ou encore Emmanuel 
Strosser: il y a quantité de soirées à prévoir à la Roque. 
— Parc du Château de Florans, 13640, La Roque d'Anthéron. 
Tél.: 04-42-50-51-15. festival-piano.com/fr/programme 


Piano folies Le Touquet 
17 au 22 août 


inq jours de feux Lugansky (le 20), Arseny 
C d'artifice pianistiques Tarasevich Nikolaev 

avec Evelyne Berezovsky, | et Boris Berezovsky (le 21) 
Romain Descharmes et Edna | et enfin Irma Gigani, 


Stern (le 17), Eric Artz, le Trio 
von Weber et David Bismuth 
(le 18), Jean-Michel Dayez 

et Benjamin Grosvenor 

(le 19), Evelyne Berezovsky, 
Adi Neuhaus et Nikolaï 


Jean-Paul Gasparian et Katia 
Buniatishvili (en clôture le 22.) 
— Bureau du festival, Palais des 
congrès, place de l'Hermitage, 
62520, Le Touquet-Paris-Plage. 
lespianosfolies.com 


SDP/VILLE DE LA ROQUE DANTHÉRON 


Festival 
Ravel 


22 août au 
10 septembre 


epuis cinquante années 
[si existe, le Festival 

Ravel se tient sur la Côte 
basque, là même où Ravel 
avait ses origines et où il aimait 
se ressourcer. Sa particularité 
est qu'il associe une académie 
où des artistes et pédagogues 
tels que Vlado Perlemuter, 
Aldo Ciccolini, Christian 
Ferras ou Maurice Gendron 
ont enseigné et donné des 
concerts. Le Festival-académie 
vient de se refonder sous la 
direction artistique de 
Bertrand Chamayou et 
Jean-François Heisser. Ils vont 
y convier de grands artistes qui 
vont jouer dans une douzaine 
de villes du Pays basque. Sont 
attendus l'Orchestre de Paris 


CE am Om CD 
tués ÉD .302 STE 


Es 
LE TOUQUET 
PARIS-PLAGE * ‘ 


avec Riccardo Chailly, Philippe 
Herreweghe et son Orchestre 
des Champs-Elysées, Il Giardo 
Armonico, les sœurs Labèque, 
Yulianna Avdeeva..… Et le 
festival promet aussi par un 
spectacle de rue, des concerts 
de jazz avec Michel Portal et le 
trio de Paul Lay... L'Académie 
rendra également hommage à 
Saint-Saëns et Stravinsky. 

— Dans différentes villes du Pays 
basque. Tél.: 07-86-57-65-86 

et 05-59-47-13-00. Et dans 

les offices de tourisme locaux. 
festivalravel.fr 


EDNA STERN 
AGNES LETESTU 
FLORENT MELAC 
DAVID BISMUTH 


BENJAMIN GROSVENOR 


NIKOLAÏ LUGANSKY 


BORIS BEREZOVSKY 


KATHIA BUNIATISHVILI 


www.lespianosfolies.com 
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SDP/OFFICE DE TOURISME DE BIDART ; 


DEMANDEZ LE PROGRAMME 


Festival Radio France 
Occitanie Montpellier 


10 au 30 juillet 


| : programmation de ce 


festival a beaucoup évolué 

depuis ses origines qui 
remontent au mitan des années 
1980. Au départ, il fallait faire 
jouer des œuvres peu connues 
par des interprètes célèbres et 
le grand répertoire par les 
jeunes à l’orée de leur carrière. 
Aujourd’hui, sans renier une 
certaine originalité et recherche 
de répertoire, le festival a équi- 
libré de façon plus subtile ses 
soirées. Le piano y a la part 
belle, puisque de nombreux 
pianistes sont à l'affiche pour 
des récitals, des concerts, des 
masters classes. Sont annoncés 
Benjamin Grosvenor, Dmitry 
Shishkin, Bezod Abduraimov, 
Michel Dalberto, Filipo Gorini, 
Nicholas Angelich, Alexander 


Gurning, David Bismuth, 
Bertrand Chamayou, le Trio : 
Metral et le Quatuor Tchalik, : 
Gabriel Stern, Alexandre 
Kantorow, François Dumont, : 


Romain Descharmes, ou encore 
Yoal Levanon. Michel Dalberto 
donnera des cours de maître à 


des étudiants qui se produiront : 
en public. À quoi il faut ajouter : 
une programmation d’une ; 
richesse incroyable allant du : 
jazz au chant et à l’orchestre en 
passant par l'opéra, puisque le : 
rarissime Bacchus de Massenet : 
serait donné en version de : 
concert... dans une ville 
accueillante et ses alentours : 
: solidaire et de nombreux 
! bénévoles sont là pour 
aider. Fanny Ardant, Mzia 
: Bakhtouridze, Renaud 

: Capucçon, Gérard Caussé, 
: Emmanuel Christien, 

: Laurence Ferrari, Barbara 


près de la mer. 

— Montpellier, 34. Réservations 
par téléphone : 04-67-02-02-OI. 
lefestival.eu/reservations 


Pablo Casals Prades 
30 juillet au 13 août 


ciens américains qui voulaient absolument jouer avec Pablo : 
Casals — lequel refusait de quitter les montagnes catalanes où : 


il s'était exilé pour protester contre la dictature du général Franco ! 3, cours Gambetta, 65000, Tarbes. 


et AUSSI 


L'Offrande musicale 
Jusqu'au 7 juillet 

Première édition d'un festival 
créé par le pianiste David 
Fray, à Tarbes. «Festival 

hors normes » dit l'affiche, 
oui, car résolument tourné 
vers l'accès au concert des 
handicapés physiques ou 
cognitifs. La billetterie est 


! Frittoli, Victor Julien- 

: Laferrière, Noa, Jacques 

: Rouvier, Audrey Vigoureux, 
: l'Orchestre du Capitole de 
F de au tout début des années 1950 par un groupe de musi- : 


Toulouse ont répondu présent 
pour ce magnifique projet. 
— Office de tourisme de Tarbes, 


Tél206-62-51-0-51. 


—, ce festival de musique a accueilli les plus grands, de Clara Haskil 
à Dietrich Fischer-Dieskau, en passant par Isaac Stern, Rudolf : 
Serkin et tant d’autres. Il repart sur de nouvelles bases, mais sans : 


loffrandemusicale.fr. 


changer ce qu'il est depuis des années: à la croisée de la diffusion : 


musicale — à travers des concerts et récitals — et de la formation : 


musicale — à travers des masters classes —, avec un soupçon de 


création car il accueille un jeune compositeur colombien en rési- 
dence: Daniel Arango-Prada. Il y aura aussi des «afters», avec des : 
concerts de jazz afin de rapprocher les musiciens et le public de : 
genres musicaux certes différents, mais exigeants. Ce festival n’est ! 


pas centré sur le piano, mais plutôt sur la musique de chambre. 


avec et sans instrument à claviers. France Musique sera de la : 
partie. De Véronique Gens à Elisabeth Leonskaja et Bertrand : 
Chamayou, des Quatuors Bela aux Modigliani, des Sacqueboutiers 
à Smoking Josephine, de belles journées et soirées s’annoncent. : 
Les concerts se donnent dans l’abbaye Saint-Michel de Cuxa, dans : 


l'église de Prades ou encore au prieuré de Marcevol. 
— Bureau du Festival, 33, rue de l'Hospice, 66502 Prades. 
Tél. 04-68-96-33-07. prades-festival-casals.com. 
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Nohant Festival Chopin 
: Jusqu'au 15 juillet 


qui se tient dans le domaine 
de George Sand a convié 
comme à son excellente 
: habitude des jeunes artistes 


récitals alterneront avec 
des causeries littéraires et 
musicologiques, et avec des 
! cours de maître donnés par 
Yves Henry, le président du 

! festival. À noter la présence 


Réservations billetterie par Festik. 


Pour sa 55° édition, le festival 


à l'orée de leur carrière et des 
pianistes déjà célèbres. Leurs 


de Jean-Jacques Eigeldinger, 
à qui l'on doit un essai 
essentiel — Chopin vu par 
ses élèves (Fayard, 2006) — 
qui donnera une conférence. 
Parmi les pianistes : Evgeny 
Kissin, Vittorio Forte, Vardan 
Mamikonian, Jean-Baptiste 
Doulcet, Vassilis Varvaresos 
ou encore des récitals 
donnés par les jeunes 
solistes. 

— Domaine de George Sand, 

2, place Saint-Anne, 36400 
Nohant-Vic. Tél.: 02-54-48-46-40. 
festivalnohant.com 


Plages musicales 
d'Hardelot 

30 juillet au 8 août 

Encore un festival qui, après 
quarante-cinq ans d'activités, 
part sur de nouvelles 

bases en étant confié à un 
musicien comme cela se 

fait de plus en plus souvent: 
Philippe Cassard. Il a invité 
le violoniste Julien Chauvin 
dont l'ambition est de faire 
revivre Les Concerts de la 
Loge olympique, le pianiste 
Nelson Goerner, le Quatuor 
Hermès, le clarinettiste Julien 
Baldeyrou, le Trio Hélios, le 
comédien et acteur François 
Berléand, le baryton Samuel 
Hasselhorn, les jazzmen 
Baptiste frotignon, Clovis 
Nicolas et Tony Rabeson, 
pour une programmation 
variée, attachante, avec des 
musiciens de premier plan! 
— Bureau d'Information, 

476, avenue François 1°, 62152, 
Hardelot. Tél.: 03-83-51-02. 
lesplagesmusicalesdhardelot. 
com + 
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Palais des Arts et du Festival 


n MARC COPPEY 
. Le EMMANUEL COPPEY 
% ei * FRANCOIS BUSNEL 
CLAIRE-MARIE LE GUAY 
CONCOURS VINCENT PEIRANI 
INTERNATIONAL FRANCOIS SALQUE 
pour Les pianistes amateurs D 
inale Le 13 juill 
REX Li Pianiste ENSEMBLE CONTRASTE 
ROSEMARY STANDLEY 


Direction artistique CLAIRE-MARIE LE GUAY 
WWW.FESTIVAL-MUSIC-DINARD.COM 


Kanpai to eternal 
Mozart & Hosokawa! 


«À LA SANTÉ DE MOZART ET DE TOSHIO HOSOKAWA! », 
C'EST À CETTE CÉLÉBRATION QUE NOUS INVITE LA PIANISTE 
JAPONAISE MOMO KODAMA DANS SON DERNIER DISQUE 
OÙ IL EST QUESTION D'UN LOTUS AU CLAIR DE LUNE... 


BIO EXPRESS 


1972 Naissance à Osaka 


(Japon) 


1973 Sa famille s'installe 
en Allemagne 
1985 Entre au CNSMDP dans 


la classe de Germaine Mounier 


1991 lauréate du Concours 


de Munich 


2002 Premi 


er enregistrement 


solo consacré à Debussy 
2017 Disque Debussy/ 


Hosakawa c 


nez ECM 
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ans votre dernier 
disque vous 
interprétez 
Lotus under the 
Moonlight 
de Toshio Hosokawa ainsi 
que le Concerto n°23 
en la majeur de Mozart. 
Pourquoi avoir rapproché 
ces deux compositeurs ? 
Il faut savoir que ce concer- 
to d’Hosokawa a été créé à 
Hambourg en 2006 pour le 


250° anniversaire de la naïs- 
sance de Mozart. En hommage 
à son génie, la Norddeutscher 
Rundfunk avait commandé 
auprès de quatre compositeurs 
l'écriture d’un concerto chacun. 
Hosokawa était chargé de choisir 
l’un des concertos pour piano 
de Mozart et d’en composer un 
second lui-même. Il m'a invitée 
pour faire la première. 
Trinquons alors, comme 
vous le faites: «Kanpaïi 


to eternal Mozart and 


Toshio Hosokawa ! » 

Oui, kanpai veut dire «santé » 
en japonais. La musique de 
Mozart est intemporelle et 
Hosokawa, en lui rendant 
hommage, continue l’histoire 
de la musique. Les composi- 
teurs contemporains n'existent 
pas sans leur passé. Les œuvres 
sont liées les unes aux autres. 
Lotus under the Moonlight 
reprend un passé tout en étant 
tourné vers le futur, comme 
la vie poursuivant son che- 
min. Chaque pièce en soi est 
un chef-d'œuvre, mais il est 
important de savoir d’où elle 
vient et où elle mène. 

Et c'est vous qui reprenez 
et incarnez ce lien... 

Tout à fait. Être associée à 
cette histoire est un privilège. 
L'interprète est un pont entre la 
partition et le public. Mais com- 
ment lui présenter l’œuvre? 
Tout est question de cohérence, 
de logique et d'associations. Or 
je suis intimement convaincue 
que le disque doit s’écouter de 
manière linéaire, du début à 


ECM RECORDS/MARCO BORGGREVE 


la fin, comme un chemin ou 
un voyage. Commencer par le 
concerto d’Hosokawa, ce n'est 
pas anodin, c’est proposer une 
nouvelle écoute du concerto de 
Mozart en projetant sur lui une 
nouvelle lumière. 

Le chemin et le voyage 
sont des thèmes qui vous 
inspirent. Quelle est leur 
place aux côtés de l’image 
du lotus ? 

Le voyage offre une expérience. 
La musique a le pouvoir de 
transporter. La salle avant et 
après un concert n'est pas la 
même: l’air a complètement 
changé. Avec Lotus under the 
Moonlight, il s'agit d’une élé- 
vation. Le jeu commence par 
deux notes très douces: la sur- 
face de l’eau. Le piano repré- 
sente la fleur de lotus baignant 
au clair de lune. Ses racines 
se développent dans la boue 
et la vase puis le lotus émerge 
et s'élève vers la lumière. À la 
fin de l’œuvre, dans un écho 
très lointain, Hosokawa cite 
le deuxième mouvement du 
concerto de Mozart. C’est la 
révérence du lotus et avec lui, 
c'est l'Orient qui s'incline vers 
l'Occident. C’est Hosokawa 
qui rend hommage au génie 
de Mozart. 

Ce voyage entre l'Orient 

et l'Occident, c'est aussi 

le vôtre. Vous êtes la fleur 
de lotus sous la lumière 

de la lune... 

(Sourire) J'ai en effet quitté 
le Japon à un an et ai rejoint 
l'Allemagne, la Suisse puis la 
France. La culture japonaise 
m'a été transmise par ma mère. 
Cette culture, c’est mes racines: 
il faut avoir des racines quelque 
part pour être libre partout. 
Avec tous ces voyages, c’est 
très facile sinon de perdre son 
identité. 

Retrouvez-vous dans cette 
œuvre la culture japonaise 
dont vous parlez ? 

Oui. Le thème de la nature 
et de sa beauté est central au 
Japon. Là-bas, il existe un dieu 
pour chaque fleur. Sans être un 
peuple religieux, les Japonais 
sont très spirituels. Rappelant la 
forme des mains refermées en 
prière, le lotus est un symbole 


fort du bouddhisme. Leur sen- 
sibilité au silence et au souffle 
habite d’ailleurs Hosokawa. Et 
c'est assez difficile de les incar- 
ner au piano! C’est pour cette 
raison qu'il fut un temps où 
Hosokawa n’aimait pas écrire 
pour le piano. L'écriture de 
Lotus under the Moonlight le 
réconcilie avec l’écriture pia- 
nistique. On retrouve ce souffle 
dans son concerto mais sur- 
tout à l'orchestre: les notes se 
superposent, les nuances très 
subtiles se décalent. L'ambiance 
devient flottante, atmosphé- 
rique. L’orchestre est à la fois 
l'air, l’eau, la nuit, la boue: 
quelque chose d’intemporel. 
Et si le lotus s’épanouit 
au clair de la lune, 
comment se sont passées 
pour vous les répétitions 
avec l'orchestre ? 
L'ambiance au Mito Chamber 
Orchestra est particulière- 
ment délicieuse et assidue: on 
y est comme dans une famille. 
Les musiciens se rassemblent 
quatre à cinq fois par an pour 
jouer ensemble. Ils viennent de 
tous les pays pour le chef Seïji 
Ozawa. Certains ont étudié 
avec lui et sont si proches qu'ils 
le tutoient et le conseillent ! 
L'ambiance y est très amicale 
et conviviale, mais sans conces- 
sion. On retrouve cette proxi- 
mité dans l’enregistrement. 
On y retrouve aussi le live: la 
présence du public et son éner- 
gie. C’est revitalisant. Ça fait du 
bien au corps et à l’âme. 
Votre enregistrement 
transmet cette énergie 
du public. Il a hâte de vous 
suivre dans vos nouveaux 
projets. Quelque chose 
à venir? 
Oui! Hosokawa devrait bien- 
tôt proposer une pièce pour 
deux pianos. Jusqu'à présent, 
j'ai créé un certain nombre de 
ses œuvres que je joue deux à 
trois années de suite. La créa- 
tion donne de l'espoir. C’est 
important pour moi. Elle fait 
partie de ma vie. Alors je croise 
les doigts! + 
Sophie Perrin-Ravier 
Momo Kodama, Seiji Ozawa, 
Mito Chamber Orchestra, 
Mozart, Hosokawa, ECM, 2021 
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PORTRAIT 


HAPPY 
BIRTHDAY 


MARTHA! 


LE 5 JUIN, LA PIANISTE FÊTAIT SES 
80 ANS. ELLE N’A RIEN ABDIQUÉ 
DE SES IDÉAUX DE JEUNESSE. 
PLUS QUE JAMAIS, ELLE PARTAGE 
LA MUSIQUE AVEC LES AUTRES 
ARTISTES, JEUNES OÙ CÉLÈBRES. 


l'y a quelques années, grand- 

mère heureuse, Martha 

Argerich a décidé de ne 

plus teindre ses cheveux. 

Le poivre et sel a adouci un 
visage qui n'avait pas besoin 
de l'être, livre ouvert sur son 
humeur du moment, rieur, 
songeur, boudeur, interrogatif, 
sombre, enfantin. Beau visage 
qui est le reflet de l'humanité 
d’une artiste qui depuis l’en- 
fance s’est battue pour se déga- 
ger de la gangue dans laquelle 
les femmes de sa génération 
étaient enfermées par une 
société et une vie musicale 
qui ne les aimaient que bien 
rangées derrière les hommes. 
Beau visage qui est aussi celui 
d’une musicienne qui a lutté 
pour se libérer de la prison 
dans laquelle l'enfant prodige 
est enfermé, artiste mis à part 
des autres dès ses premiers 
pas, enfant roi-enfant mar- 
tyr.. Combien ne font plus 
de musique, l’âge adulte venu? 
Argerich voulait être médecin 
ou traductrice, car dit-elle, «je 
suis douée pour les langues ». 
Mais elle est devenue pianiste, 
contre elle-même et avec elle- 
même, quand elle a finalement 
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décidé après une période très 
difficile de se présenter au 
Concours Chopin de Varsovie, 
en 1965. Depuis sa victoire, elle 
n’a plus quitté la scène, sauf 
quand elle a lutté victorieuse- 
ment contre un cancer, il y a 
déjà fort longtemps. 

Argerich sait qui elle est, sans 
prétention, sans morgue, 
mais elle le sait. Un jour, je l'ai 
entendu me dire timidement: 
«Je crois que je suis une bonne 
beethovénienne. » Oui, c’est 
certain — qu'on l’écoute, par 
exemple, dans les sonates pour 
piano et violon avec Gidon 
Kremer : elle y est d’une vitalité 
et d’une poésie tout haski- 
liennes. On aimerait d’ailleurs 
l'entendre jouer les Variations 
Diabelli. Nelson Freire dit 
qu’elles sont faites pour elle. 
Si seulement ces variations 
étaient un trio! Elle s’y colle- 
rait.. pour le plaisir de faire 
de la musique avec des amis 
Argerich aime jouer du piano 
mais elle n'aime pas le métier. 
Elle respecte un don reçu sans 
s’en arranger aussi bien que les 
autres Wunderkind sud-améri- 
cains : Bruno Leonardo Gelber, 
Nelson Freire, le regretté 


«Martha 
comme 
pianiste ? 

La plus grande 
du xx° siècle. 
Martha comme 
être humain ? 
La plus 
généreuse 
et honnête. 
Martha comme 
amie ? 

La meilleure 
du monde. 
Je l'adore.» 


Nelson Freire 


Jacques Klein ou, évidem- 
ment, Daniel Barenboim qui 
est sur tous les fronts, tous 
les jours. Si elle accepte plus 
facilement les compliments 
qu'il y a quelques années, 
l’idolâtrie ne passe toujours 
pas. Elle a décidé au mitan des 
années 1980 qu'elle ne don- 
nerait plus de récitals publics. 
Et elle s’y tient. Ce n’est pas à 
cause du trac: jouer le Premier 
Concerto de Chopin avec 
orchestre ne fiche pas moins 
la frousse que les Kreisleriana 


de Schumann. Argerich pra- 
tique «à la place» la musique 
de chambre avec une assidui- 
té que l’on ne connaît qu’à 
peu de pianistes illustres, hier 
comme aujourd’hui: Rudolf 
Serkin, Arthur Rubinstein, 
Daniel Barenboim, Sviatoslav 
Richter. Qui d’autres ? C’est 
une façon différente d’être 
musicien, jamais envisagée par 
elle de façon superficielle ou 
autoritaire: les partitions sont 
travaillées sérieusement, dans 
la solitude, avant d’être cou- 
lées dans le dialogue à deux, 
la discussion à trois, quatre, 
cinq. avec des musiciens qui 
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De la jeunesse 
tourmentée à la 
maturité rayonnante, 
les quatre âges 

de Martha Argerich. 


lui donnent envie de faire de la 
musique. Oublions les obser- 
vateurs qui lui reprochent 
d’aider des jeunes qui ne leur 
plaisent pas, à eux. 

Martha Argerich fête ses 80 ans 
le 5 juin. On sait «tout» d’elle, 
raconté dans des livres, dans 
le film poignant que sa fille 
Stéphanie a consacré à la tribu 
Argerich, mais des légendes 
se propagent qui ne sont pas 
conformes à la réalité. Depuis 
quarante ans que je la croise 
dans le cadre d’une famille 
informelle qui réunit le peintre 
brésilien Alberto Nicolau, son 
vieil ami Nelson Freire, Rosana 
Martins — ex-enfant prodige 
récemment disparue —, la 
pianiste Akiko Ebi, son agent 
Jacques Thelen, ses filles, le vio- 
loniste Ivry Gitlis mort tout 
récemment, je peux dire que 
l’une des phrases les plus enten- 
dues dans la bouche d’Argerich, 
qui est par ailleurs causante, 
chaleureuse, gentille, timide, 
curieuse des autres, serait bien: 
«Je dois travailler». Et elle tra- 
vaille ! Souvenir de l’avoir vu 
reprendre mains séparées et au 
métronome la Sonate pour deux 
pianos et percussions de Barték 
avant de la jouer avec Freire 
pour les cinquante ans de leur 
duo, Salle Gaveau, fascinante 
équipe qui fait naître un troi- 
sième musicien qui n’est pas 
l'addition de leurs deux per- 
sonnalités, mais est un artiste 
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homme-femme autonome qui 
leur échappe. 
Martha Argerich a 80 ans et 
elle est un miracle pianistique 
et artistique. Pianistique, car sa 
maîtrise du clavier est à peine 
écornée par les années. Son jeu 
est toujours fulgurant. Et il a 
gagné en profondeur de sono- 
rité, en caractère orchestral: 
elle chante chaque note avec 
intensité mais sans emphase. 
Son cantabile a toujours été la 
grande signature de sa manière; 
il a fait d’ailleurs d’elle une 
schumanienne d'élection. Son 
piano a désormais une profon- 
deur de timbre michelange- 
lienne, mais en plus chaleureux 
et tendre. Elle dit: «La sonori- 
té d’un pianiste, c’est sa tech- 
nique. » Et comme sa science 
du piano est infinie. 
Pendant le confinement, 
Martha Argerich a joué pour les 
caméras, dans une salle vide, à 
Hambourg, la Troisième Sonate 
de Chopin, d’un jet, sans cor- 
rection, avec cette spontanéité 
qui fait croire que la musique 
s’improvise dans l'instant et 
avec cette grande arche unifi- 
catrice qui vient d’une longue 
fréquentation avec une œuvre 
dont elle voit la totalité dans 
chaque note, dans chaque har- 
monie. Aux dernières nouvelles, 
à la veille de son anniversaire le 
5 juin, elle a répondu à notre 
appel: «Je suis complètement 
débordée et paniquée... vrai- 
ment, j'aimerais mieux être dans 
un jardin... » Mais elle a quand 
même accepté de se remémo- 
rer quelques disques d’elle, à sa 
façon spontanée. + 

Alain Lompech 


> «Pianiste » a demandé à Martha Argerich 
qu'elle choisisse, parmi ses très nombreux disques, 
ceux qu'elle préférait. La réponse est venue, typique d'une 
artiste qui n'est pas dans sa propre exégèse : 


«Mes disques préférés. Mais je 
ne sais pas! Je n'ai pas mes disques, 
ici à Genève. Et puis il y a longtemps, 
ça doit faire au moins cent ans, que 
je ne les ai pas écoutés; vous savez, 

je n'écoute pas mes disques. Añ... 
oui! Je me souviens que j'aime 
le «Concerto» de Mendelssohn avec 
Gidon (Kremer) et notre disque 
Bartôk. Et aussi «Cinderella » 
de Prokofiev avec Pletnev... et, bien 
sûr, la «Deuxième Suite » 
de Rachmaninov, avec la «Valse » 
de Ravel, avec Nelson (Freire)... Mais 
seule, je ne me souviens pas... Ah! 
J'aimais bien aussi, dans mon 
souvenir, les «Kreisleriana » 
de Schumann. Pshhh... Je ne meles 
rappelle pas tous...» 


à 


Martha Angenick / 4 Freine 
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JEAN-BAPTISTE MILLOT 


Roger Muraro 


VAN 
D u h [\ \/ . 
LE CÉLÈBRE INTERPRÈTE DE MESSIAEN FERA SES 
DÉBUTS CET ÉTÉ SUR L'ANTENNE DE FRANCE 
MUSIQUE. AU COURS DE HUIT ÉMISSIONS, 
IL PLONGERA DEPUIS SON PIANO DANS LA VIE 
ET L'ŒUVRE DE GRANDS COMPOSITEURS DES XIXE 
ET XXE SIÈCLES POUR NOUS FAIRE PARTAGER SES 


QUESTIONNEMENTS ET SON PARCOURS ARTISTIQUE. 
RENCONTRE. 


Propos recueillis par Lou Heliot 


ous êtes entré dans 

la musique, non pas par le 

piano, mais par le saxophone. 

Qu'est ce qui vous a poussé 

vers cet instrument ? 

Le saxophone est arrivé dans ma 

vie de manière un peu inopinée. Je 

suis né près de Lyon, dans un petit 

village où il y avait très peu d’ac- 
tivités. À cette époque, qui remonte aux calendes 
grecques, le jour de congé était le jeudi, et il fallait 
bien occuper les enfants. Comme le club de foot 


était complet, on m'a inscrit à l’école de musique. 
Cette école prêtait des instruments, et j'ai choisi celui 
qui avait une forme rigolote. C’est comme cela que 
j'ai commencé le saxophone. Et sans le faire exprès, 
j'ai peut-être choisi l'instrument le plus facile de la 
terre! J'ai fait des progrès très rapides, et le profes- 
seur s’est vite trouvé dépassé par les événements. Il 
m'a donc présenté au professeur de saxophone du 
Conservatoire national de région de Lyon, qui m'a 
immédiatement pris sous son aile. Même si j'ai aban- 
donné le saxophone, quelques années plus tard, il n’a 
apporté ce rapport à la voix et au souffle unique » 
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J'ai étudié pendant plus de dix ans 
avec ces deux grandes pianistes, 
compositrices et pédagogues 
françaises: Eliane Richepin était 
plus sombre, plus proche 
de l'esthétique romantique 
et tourmentée de Schumann, 
de Brahms ou des compositeurs 
russes. Yvonne Loriod était tout 


l'inverse, c'était la lumiere de 
Mozart, le chatoiement des couleurs 
de Ravel, la légereté et la joie. 


BIOGRAPHIE 


EXPRESS 


1959 
Naît le 13 mai à Lyon 
1977 
Intègre la classe de 
piano d'Yonne Loriod 
au CNSM de Paris. Fait la 
connaissance de Messiaen 
1981 
Lauréat du Concours 
Frantz Liszt à Parme 
1986 
Lauréat du Concours 
Tchaïkovski 
1988 
Interprète les Vingt regards 
sur l'Enfant-Jésus de 
Messiaen devant 
le compositeur 
2001 
Enregistre une intégrale 
de l'œuvre pour piano seul 
de Messiaen 
2001 
Victoire de la musique 
classique, catégorie soliste 
instrumental 
2003 
Joue l'intégrale de l'œuvre 
pour piano seul de Maurice 
Ravel au Théâtre des 
Champs-Élysées 
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» aux instruments à vent. Et cela m'a aidé autant que 
cela m'a joué des tours parce qu'à force de vouloir 
chanter, de moduler le son, on en vient à sur-phraser, 
à donner un aspect plus souple que nécessaire aux 
phrases musicales. Bien souvent chez moi, la mélodie 
prenait le pas sur l'harmonie, le rythme. 

Vous avez donc commencé le piano 

en autodidacte. Comment s’est passée 

cette transition ? 

Je n'étais pas un jeune saxophoniste très assidu, car 
j'étais déjà très intéressé par le piano. Au conserva- 
toire, dès que j'avais cinq minutes, j'allais pianoter 
sur l’un des instruments qui étaient à disposition 
dans toutes les salles. Je jouais une note, deux 
notes, trois notes… j'étais fasciné par tous ces sons 
ensemble, par ces accords. Je pouvais déjà lire la 
musique, mais je ne savais pas du tout comment 
poser mes mains sur le clavier. Alors je mettais 
une partition sur le piano, et je me débrouillais 
comme je pouvais. Je devais tout de même être un 
peu adroit puisque, tout seul, j'ai appris à jouer 
des choses très difficiles. Un beau jour, mon pro- 
fesseur de saxophone est entré dans la salle alors 
que je jouais avec grand enthousiasme — quadruple 
forte! — une polonaise de Chopin. Il en est resté coi. 
Et quelques jours plus tard, il m’a présenté à Suzy 
Bossard, professeur de piano. C’est d’ailleurs amu- 
sant car, ce jour-là, je ne sais pas pourquoi, j'avais 
demandé à ma mère de me vêtir de mon plus beau 
costume-cravate. C’est comme si j'avais senti que 
quelque chose d’important allait se passer. Lorsque 
j'ai rencontré cette professeure, j’ai tout de suite 
été ébloui. Cette femme savait ce qu'était le piano! 
J'ai joué, et elle m'a pris dans sa classe. Et j’en ai 


bavé! J’avais énormément de choses à rattraper, à 
corriger, à déconstruire. Et je les déconstruis encore 
aujourd'hui! La mémoire et les réflexes corporels 
que l’on développe enfant restent imprimés toute 
notre vie. Pour le meilleur et pour le pire. C’est 
comme cela que j'ai commencé le piano, et je n’ai 
plus jamais regardé en arrière. 

Votre éveil à la musique classique est passé 
par un médium peu commun... 

Oui, il s’agit des concerts de musique classique dif- 
fusés à la télévision le dimanche après-midi lorsque 
j'étais enfant. On pouvait entendre des œuvres 
entières ! Il y avait des concertos de Chopin, de 
Schumann... j'étais parfaitement subjugué. C’est 
comme cela que j'ai entendu pour la première fois 
Éliane Richepin, qui allait plus tard devenir ma pro- 
fesseure. Bien sûr, à l'époque, je ne savais pas du tout 
qui elle était, et j'étais bien incapable d’apprécier 
la qualité de son interprétation. J'étais simplement 
fasciné par cette femme qui jouait avec une aisance 
aussi déconcertante, par son visage déterminé, 
passionné. Lorsque j'ai commencé à étudier avec 
elle, je n’ai pas tout de suite fait le rapprochement. 
C’est seulement lorsque je l’ai revue plus tard sur 
scène que j'ai reconnu la pianiste qui m'avait tant 
marqué enfant. 

Votre parcours musical est justement 

marqué par l’enseignement de deux grandes 
musiciennes françaises, Éliane Richepin 

et Yvonne Loriod. Vous sentez-vous l'héritier 
d'une tradition ? 

En effet, j'ai étudié pendant plus de dix ans avec ces 
deux grandes pianistes, compositrices et pédago- 
gues françaises. C’est la preuve qu’il n’est pas for- 
cément nécessaire d’aller à l’autre bout du monde 
pour trouver les professeurs qui nous aideront à 
nous construire et à trouver notre vérité. Ça a été 
la chance des pianistes de ma génération, je pense 
à Jean-Efflam Bavouzet, Philippe Cassard, Florent 
Boffard ou Jean-Marc Luisada. Nous avons pu tra- 
vailler avec des pédagogues héritiers d’une grande 
tradition française — sans chauvinisme aucun — 
qui était extrêmement riche. Ces deux femmes 
admirables, Éliane Richepin et Yvonne Loriod, ces 
deux grandes musiciennes ont été suffisamment 
tolérantes et généreuses pour accepter que je pro- 
pose des idées qui m’appartiennent, qui me soient 
justes. Pendant plus de dix ans, j'ai donc suivi leurs 
conseils. Éliane Richepin était plus sombre, plus 
proche de l'esthétique romantique et tourmentée 
de Schumann, de Brahms ou des compositeurs 
russes. Yvonne Loriod, qui était l'épouse d'Olivier 
Messiaen, était tout l’inverse. C’était la lumière 
de Mozart, le chatoiement des couleurs de Ravel, 
la légèreté et la joie. Et je jonglais avec tout cela, 
toutes ces influences, tous ces apports. C'était un 
très beau moment. 

Vous êtes désormais l’un des interprètes les 
plus célèbres de l’œuvre d'Olivier Messiaen. 
Comment avez-vous rencontré sa musique ? 


Éliane Richepin 


en 1949 (ci-dessus). 


Yvonne Loriod 
en compagnie 
de son mari, 

le compositeur 
Olivier Messiaen 
(ci-dessus, 

à droite). 


SDP 


Ça s’est passé quand j'avais 16 ans. J'avais deux 
ans de piano derrière moi. À cette époque-là, il 
y avait une vraie volonté d’intégrer la musique 
contemporaine dans le cursus. Alors, à l’occasion 
d’une audition, j'ai pu jouer des extraits des Visions 
de l’'Amen. C’est comme cela que j’ai découvert 
Messiaen. Ce fut une magnifique expérience. Je ne 
savais pas que ça s'appelait «couleur » à l’époque. 
On travaillait la qualité du son, les nuances, la 
manière d'attaquer. On cherchait comment, dans 
un accord de quatre sons, faire ressortir le pouce 
de la main droite et jouer moins fort les doigts 
supérieurs, ou à l'inverse, comment timbrer les 
notes du dessus et jouer plus doucement celles 
du dessous. Parfois on cherchait même à timbrer 
l’octave, tout en jouant les notes intérieures avec 
une autre nuance. C'était un véritable travail sur le 
son. On avait également des repères qui s’apparen- 
taient à une tonique et à une dominante, comme 
dans une tonalité «classique», mais enrichie par 
des « fausses notes » ! Je ne savais pas que c'était de 
la musique modale à l’époque, mais ces « fausses 
notes » étaient tellement rutilantes, tellement 
séduisantes, tellement suaves! J’entendais bien 
qu'il y avait là un langage. Dans ces années-là, 
on entendait résonner Messiaen dans toutes les 
salles du conservatoire. Sans même connaître les 
pièces, je savais que c'était sa musique. Elle était 
immédiatement reconnaissable. C'était à la fois 
moderne et ancien. J’ai adoré! Alors j’ai conti- 
nué. Très vite, Messiaen et Loriod m'ont proposé 
des concerts, mais je ne me sentais vraiment pas 
prêt. Après tout, je n'avais que cinq ans de piano 
derrière moi, je n'avais presque pas de répertoire! 
Je voulais d’abord faire mes armes. Ce n’est que 
quelques années plus tard, lorsque j'ai eu plus 
d'expérience, quelques concours internationaux à 
mon actif — et un beau découvert sur mon compte 
en banque —, que je me suis dit : « Tu as du temps, 


c'est le moment ou jamais de t’investir dans l’œuvre 
de ce musicien que tu connais et que tu aimes. » Alors 
je me suis endetté un petit peu plus et j’ai organisé 
un grand concert à Paris, avec les Vingt regards sur 
l’Enfant-Jésus. C'était en 1988, pour célébrer les 
80 ans de Messiaen. C’est là que tout a réellement 
commencé... un magnifique souvenir. 

Vous avez entretenu une relation 

personnelle avec Messiaen et son épouse, 
Yvonne Loriod. Est-ce que cela vous a aidé 
dans la compréhension de cette langue 

de Messiaen ? 

La musique de Messiaen parle toute seule. 
Regardez la façon dont il écrit les chants d’oi- 
seaux. Tout est clairement noté. C’est limpide. 
Bien sûr, Yvonne Loriod m'a prodigué tous ses 
conseils concernant cette œuvre dans laquelle 
elle était presque née. Elle m'a aidé à comprendre 
l’évolution de l'esthétique de Messiaen au fil du 
temps, elle m'a aidé à comprendre la structure 
de ses œuvres et à organiser ma mémoire. La 
musique de Messiaen n’est en effet pas simple à 
apprendre par cœur. Il y a ces blocs juxtaposés qui 
se répètent sur des temps différents, accompagnés 
par des rythmes décalés, ce qui fait qu'on com- 
mence une séquence sur la deuxième pulsation, 
puis la suivante sur la troisième pulsation. Ça peut 
être très déroutant ! Yvonne Loriod m'a donné les 
éléments pour construire ma mémoire. Et enfin, 
j'ai effectivement beaucoup joué devant Messiaen. 
Il m'engageait à aller toujours plus loin. Ça m'a 
décomplexé. Messiaen parlait peu, maïs j’ai eu la 
grande chance tout simplement de le regarder, 
de vivre à ses côtés à l’occasion des séjours avec 
Yvonne Loriod dans leur maison à Petichet dans 
l'Isère, de sentir le paysage, les champs, les cou- 
leurs du soleil sur la montagne et sur l’eau du lac. 
Tout cela est écrit magnifiquement dans la pièce 
La Fauvette des jardins, qui est pour moi la plus » 
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Les huit épisodes de la série 
diffusée par France Musique ont 


été enregistrés dans la magnifique 
Salle Cortot, à Paris. Elle a une 
tres belle acoustique. Je serai 
au piano, derrière un micro, pour 
explorer la vie et l'œuvre 
de compositeurs que je ne connais 
pas tous bien et nourrirai mon 
propos d'extraits et d'œuvres 
intégrales pour tenter d'approcher 
au mieux leur esprit. 
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> belle œuvre de Messiaen. C'était une chance 
incroyable, unique, même si je continue à me 
demander ce qui se serait passé si j'étais allé dans 
une autre direction. Après tout, j'étais lauréat du 
Concours Tchaïkovski de Moscou. 

Votre langage musical est très visuel. 
Avez-vous des affinités avec les arts 
plastiques ? 

Il est vrai que dès que je suis arrivé à Paris pour 
mes études, j’ai passé beaucoup de mon temps 
dans les musées. Mon fils a sûrement hérité de 
cette passion puisqu'il est devenu artiste-peintre. 
Il y a des toiles, au musée d'Orsay par exemple, 
qui sont si apaisantes, avec des paysages si sereins 
que les larmes vous viennent. Le moment évoqué 
par les couleurs raconte tant de choses, même s’il 
est figé dans le temps... Comment ne pas être 
sensible à la peinture quand on est musicien ? Je 
pense que c’est impossible. Mais on n’a pas besoin 
d’être un expert, moi-même je ne le suis pas! 
Les subtilités techniques m'échappent complète- 
ment. J'aurais aimé être peintre, comme j'aurais 
aimé être compositeur, pour mieux comprendre 
encore. Cependant je pense que l'ignorance offre 
bien souvent un rapport à l’œuvre plus pur, plus 
naïf, plus immédiat, comme une émotion forte de 
l'enfance. L'enfant est d’une profondeur inson- 
dable! Schumann l’a si magnifiquement traduite 


À NE PAS 
MANQUER 


Roger Muraro au piano 
sur France Musique 
du samedi 10 juillet 
au samedi 28 août. 

> Pour 8 épisodes 
de 1h30, à la découverte 
de Berlioz, Liszt, 
Brahms, Scriabine, 
Debussy, Albeniz, Falla et 
Messiaen. Roger Muraro 
sera également rejoint 
par le pianiste Melvil 
Chapoutot, le clarinettiste 
Patrick Messina, et le 
violoncelliste Raphaël 
Perraud, ainsi que par 
le comédien Lambert 
Wilson, qui prêtera 
sa voix à des lectures 
de lettres, poèmes 
et citations d'époque. 


RADIO FRANCE / CHRISTOPHE ABRAMOWITZ 


dans les Scènes d’enfants, et Ravel dans l’univers 
de L'Enfant et les Sortilèges : c’est une plainte du 
cœur, d’une pudeur extrême. Quant à Messiaen, si 
l’on n’a pas gardé une âme d'enfant. Je crois que 
le plus important, finalement, c’est de connaître, 
sans nécessairement savoir. Innocence ? 

Vous allez faire cet été vos débuts 

à la radio. Quelle est la genèse de cet 
ambitieux projet sur France Musique ? 

Tout cela m'est venu d’une volonté de compléter 
cet univers Messiaen que j’ai tant exploré, de m'en- 
richir. Un exercice avant tout pour moi-même. 
Vous savez, quand on se consacre de manière 
aussi intense à l’œuvre d’un seul compositeur, 
contemporain qui plus est, les autres répertoires 
s’éloignent progressivement, et il est de plus en 
plus difficile de réduire cette distance. La pandé- 
mie a fait son chemin, et je me demande de plus 
en plus: quid des autres compositeurs ? Il y a tant 
d'œuvres que je ne connais pas! Alors j’ai décidé de 
m'écarter pour un temps de Messiaen, de prendre 
des risques, d'explorer de nouvelles musiques. 
Concrètement, cela va se passer en huit épisodes, 
au piano, derrière un micro, et ce sera enregistré 
dans la magnifique Salle Cortot qui a une très belle 
acoustique. Je prendrai la vie et l’œuvre de compo- 
siteurs que je ne connais pas bien, et j’entourerai 
mon propos d'extraits musicaux pour approcher 
au mieux leur esprit : le caractère bougon de l’un, 
le côté démiurge de l’autre, l’extrême intelligence 
d’un tel ou l’hypersensibilité d’un autre... Le désir 
de comprendre qu’un musicien, tout grand soit-il, 
est aussi une médaille à deux faces, qu’il a un côté 
sombre et un côté ensoleillé. Comprendre qu'un 
génie est aussi un homme. Ce sont tous ces aspects 
que je souhaite aborder, en les soulignant d’ex- 
traits, et parfois d'œuvres complètes. Beaucoup 
des pièces que je jouerai seront une première 
expérience pour moi. Inutile de vous dire que jouer 
pour la première fois la Fantaisie bétique de Manuel 
de Falla, les Klavierstücke op. 119 de Brahms, ou 
la Fantaisie op. 28 de Scriabine, c’est un exercice 
périlleux! Il n’y a pas du tout vocation à en faire 
un document discographique. Ce que j'espère, c’est 
pouvoir intéresser quelques interprètes, auditrices 
et auditeurs curieux, en exposant, sans exhibition- 
nisme aucun, mon cheminement face à une œuvre, 
mes errances, mes doutes, mes erreurs aussi, et 
quelques certitudes! Peut-être que cela pourra 
en décomplexer certains. Ils verront qu'à tout âge 
l'interprète se heurte à ces difficultés. La tendance 
médiatique actuelle est à pavoiser, qui au sommet 
d’une tour, qui devant un monument historique. 
C’est quelque chose qui m'insupporte. Je veux 
proposer la démarche inverse. Je veux rappeler 
qu'être musicien, c’est avant tout un question- 
nement, parfois sans réponse, des cordes cassées 
parce qu'on s'énerve, tout comme des moments 
d’extase. C’est ce que j'espère pouvoir exprimer 
et partager! 


SÉLECTION 
DISCOGRAPHIQUE 


L'ART DE ROGER MURARO 
EN DIX ENREGISTREMENTS 


Messiaeg 2%, 2 am 


Messiaen 
Accord 2000 


Chopin 
Accord 1999 


MURARO 
2 


Messiaen 
Accord 2001 


Tchaïkovski/Moussorgsky 
Accord 2002 


Messiaen 
Deutsche Grammophon 2002 


Regards sur le xx siècle 
Accord 2008 


Ravel Berlioz/Liszt 
Deutsche Grammophon 2011 Decca 2011 


Liszt Debussy/Messiaen 
La Dolce Volta 2015 Harmonia Mundi 2018 
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JEUNE TA 


Geister 
Duo 


DEPUIS UNE DÉCENNIE, DAVID 
SALMON ET MANUEL VIEILLARD 
CULTIVENT LEUR COMPLICITÉ 

AU SEIN DU GEISTER DUO. CE TYPE 
DE FORMATION EST RARE. CELLE-CI 
EST À SUIVRE DE TRÈS PRÈS! 


FRANCK JAILLARD 
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omment vous 
êtes vous 
rencontrés ? 
Comment est 
venue l'envie 
de constituer un duo ? 
Dans le 
train qui nous menait l’un et 
l’autre à Courchevel en 2010, 
pour un stage de piano indi- 
viduel. Nous avons beaucoup 
discuté et sympathisé durant 
le stage. J'étais déjà au CRR 
à cette époque et David y est 
entré à la rentrée suivante. 
Très vite 
nous nous sommes mis à 
jouer ensemble, pas de façon 
très régulière au départ. Peu 
à peu l’envie d'approfondir 
la pratique du duo s’est affir- 
mée. Nous avons eu la chance 
de pouvoir jouer en public le 
Concerto pour deux pianos de 
Francis Poulenc, ce qui nous a 
poussés à un travail plus en pro- 
fondeur. Cela a été en quelque 
sorte un point de départ, puis 
nous avons intégré la classe de 
duo d’'Emmanuel Strosser au 
CRR de Paris, parallèlement à 
nos cursus respectifs. 

Je suis ensuite parti étu- 
dier à Berlin, pendant deux 
années, David ayant alors inté- 
gré le CNSM de Paris. L'activité 
de notre duo est devenue plus 
sporadique, mais je suis revenu 
en France en 2017 vraiment 
motivé par l’envie d’appro- 
fondir le chemin du duo au 
CNSMDP, chez Claire Désert, 
dans le cadre d’un master de 
musique de chambre. 
Comment les 
enseignements de ces 
deux artistes, qui jouent 
souvent en duo, se sont-ils 
complétés ? 

Emmanuel Strosser 
a un rapport très direct à la 
musique ; il donne des outils 
— extrêmement efficaces —, il 
n'impose rien mais il libère 
plein de choses. Claire Désert 
nous poussait peut-être plus 
dans nos retranchements. Tous 
les deux se rejoignaient dans 
un grand respect de la parti- 
tion et de ce que nous propo- 
sions. Ils étaient toujours dans 
le dialogue, jamais dans le «il 
faut jouer comme ça!» 


J'ajoute que nous avons 
beaucoup appris aussi en 
2018 et 2019 à l’Académie de 
la Roque d’Anthéron auprès 
de Christian Ivaldi, du Trio 
Wanderer ou du violoncelliste 
Yovan Markovitch : autant de 
rencontres mémorables! 
C'est désormais 
à Salzbourg que votre 
formation continue... 

Nous sommes entrés 
au Mozarteum l’an der- 
nier, en cycle postgraduate 
dans la classe du duo Tal & 
Groethuysen. Ils ont une 
approche assez différente des 
partitions, très claire et direc- 
tive pour Mozart ou Schubert, 
bien plus libre pour, par 
exemple, la Valse de Ravel. 
C’est très enrichissant, com- 
plémentaire du CNSM. Et 
nous travaillons ainsi le réper- 
toire germanique en prévision 
du Concours de l'ARD de 
Munich. 

Au clavier, David est 
toujours en bas, Manuel 
toujours en haut. Comment 
s'est décidée cette 
répartition des rôles ? 

Nous alternions mais, 
rapidement la disposition pour 
laquelle nous avons désormais 
opté s’est imposée, de façon 
très naturelle. Chacun s'y sent 
plus à l'aise et plus à l'écoute de 
l’autre. Moi, à droite, j'ai plu- 
tôt la responsabilité de tout ce 
qui est phrasé, timing, ruba- 
to, élan, tandis que David, à 
gauche, s'occupe du soutien, 
de la texture, de la pédale —-une 
part gigantesque du jeu, qui 
peut casser une interprétation 
ou la sublimer! 

Et ça correspond plus à 
nos personnalités respectives ; 
nous essayons d’aller le plus 
loin possible dans ce sens-là. 
Comment se passe 
le travail en duo ? 

Pour moitié en solo, 
pour l’autre à deux. Nous 
nous voyons quasiment tous 
les jours car l'essentiel du 
travail d'interprétation se 
fait ensemble; la mélodie est 
conditionnée par le matériau 
qu'il y a en dessous et récipro- 
quement. À partir de là, tout 
un jeu d'écoute se met en place 


entre nous. C’est devenu une 
manière commune de respi- 
rer, qui permet de pousser au 
maximum le travail du son et 
de la phrase que nous déve- 
loppons ensemble. En duo de 
piano, pour être entier, il faut 
être deux; si l’autre n’est pas 
là, rien n’est possible! 
Quelles sont vos principales 
orientations, vos envies 
en matière de répertoire ? 

De Bach au xx* siècle! 
Nous rêverions de faire l’in- 
tégrale de la musique de 
Schubert — la bible du duo de 
piano —, près de six heures de 
musique dont on ne connaît 
souvent que la Fantaisie en fa 
mineur. Et pourtant, il existe 
deux sonates — géniales ! —, des 
variations, des marches, etc. Il 
y a tant d'œuvres à explorer, 
par exemple chez Schumann, 
Dvoïäk, ou encore chez 
Herzogenberg — compositeur 
méconnu et franchement 
séduisant! — ou dans le réper- 
toire français, chez Charles 
Koechlin, par exemple. 
Vous penchez plutôt vers 
le quatre mains ou le deux 
pianos ? 

Pour des raisons pra- 
tiques — un piano de moins à 
louer et à installer sur scène —, 
les organisateurs demandent 
plus souvent du quatre mains, 
mais dès qu'une occasion de 
jouer à deux pianos se présente, 
nous la saisissons! À deux 
pianos, chacun dispose de son 
propre espace, à la différence du 
quatre mains où il faut réussir 
à trouver une liberté dans un 
espace très contraint— le quatre 
mains suppose une forme 
d’abnégation. La dimension 
orchestrale, très physique du 
deux pianos a un effet libéra- 
teur après une longue période 
passée sur le quatre mains. 
Après un 2° Prix 
à l'International Schubert 
Competition, en République 
tchèque, et un 1° Prix au 
Concours international de 
piano à 4 mains de Monaco, 
en 2019, celui de l'ARD 
à Munich, en septembre. 

C’est même la plus 

importante compétition 
aujourd’hui. Les concours de 


duo sont rares: il y a six ans 
que le duo piano n'y avait pas 
figuré. Vous imaginez à quel 
point nous brülons d’impa- 
tience ! Le répertoire qu'il 
nous faut préparer, à quatre 
mains et à deux pianos, est 
vaste et cela nous a conduits 
à de très belles découvertes, 
parmi lesquelles la Sonate à 
quatre mains d'Hindemith ; 
une œuvre vraiment géniale. 
Autre cap décisif dans 
votre jeune carrière, vous 
venez d'enregistrer votre 
tout premier disque pour 
Mirare. 

Nous avons envisagé 
différentes options pour, fina- 
lement, retenir trois œuvres 
que nous jouons depuis long- 
temps et qui correspondent 
étroitement à notre univers : les 
Images d'Orient de Schumann, 
les Variations sur un thème de 
Schumann de Brahms et, beau- 
coup plus rare, De la Forêt de 
Bohème... 

… ce Dvoïäk est une 
partition à quatre mains éton- 
nante, extrêmement descrip- 
tive, assez déroutante pour les 
interprètes. On a affaire à une 
succession de petits contes 
musicaux d’une écriture très 
riche et orchestrale: c’est une 
musique d'énergie qui passe 
vraiment bien en public. 

Et cette première 
expérience du studio ? 

Extrêmement intense, 
très positive, grâce à la présence 
et l’écoute attentive d’Alban 
Moraud, notre merveilleux 
ingénieur du son et directeur 
artistique. Vous découvrirez ça 
dans quelques mois !+ 

Propos recueillis 
par Alain Cochard 


10 juillet Les Nocturnes 

de Laude, Paris 

23 juillet Les Promenades 
musicales du Pays d'Auge 

2 août Les Soirées du Castellet 
6 août Festival de Vars 

9 août Les Lundis musicaux 
de Camaret 

12 août Festival jeunes talents 
en Loudunais 


Graphisme nusbaumer.ch 


Jura | Suisse 


| Piano 
à Saint-Ursanne 


Festival international de piano 


18° édition 


Saint-Ursanne 
Cloître de la collégiale 


2-12 août 2021 


Christiane Baume-Sanglard 
Giovanni Bellucci | Beatrice Berrut 
Pierre Bleuse | Dana Ciocarlie 
Jean-Yves Clément | Alexandra Conunova 
Michel Dalberto | Maroussia Gentet 
Nelson Goerner 


Slava Guerchovitch | Claire Huangci 


Hugues Leclère | Sergio Marchegiani 
Pascal Quignard | Frédéric Rapin 
Clément Saunier | Marco Schiavo 

Nicolas Stavy | Guy Touvron 
Véronique Valdès | Vassilis Varvaresos 
Alexei Volodin | Anastasia Voltchok 


Programmes | Réservations 
www.crescendo-jura.ch 


Renseignements +41 (0)79 486 77 49 


STEINWAY HALLE 
SUISSE ROMANDE 


HugMusique 
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PAGES MUSICALES 


LECTURES 


D'ÉTÉ 


GOULD AU VOLANT, MOZART 


ANCÊTRE DE PROUST, 


DES PIANISTES MANCHOTS 
OÙ PYTHAGORICIENS... AUTANT 
DE FIGURES PASSIONNANTES 


À (RE)DÉCOUVRIR DANS 


CES SIX OUVRAGES CHOISIS 


PAR LA RÉDACTION. 


Par Romaric Gergorin 


Le déclic créatif 
de Yaron Herman 


—> Fayard, 2020, 289 p., 20 € 


de jazz Yaron Herman propose une méthode 


e Déclic créatif du pianiste franco-israélien 


pour déployer sa créativité en contournant les 
contraintes et en modifiant son regard face aux dif- 
ficultés qui empêchent l’accomplissement de soi. 
Certaines assertions peuvent faire sourire, comme 
celle sur la nécessité de fuir tout excès de rationalité 
et d'affronter les grands défis en prenant exemple sur 
l’auteur d'Anna Karénine: « Tolstoï avait treize enfants: 
cela ne l’a pas empêché d'écrire Guerre et Paix. » Certes, 
mais l'écrivain russe était un richissime propriétaire 
terrien, laissant à sa femme et à ses domestiques la 
charge de ses enfants et les tâches bassement maté- 
rielles, réservant son temps pour l'écriture et le plai- 
sir de mettre enceintes d’accortes petites soubrettes. 
On préférera les idées sur l’extension du domaine 
psychique par la force du mental, thèse prenant pour 


exemple un autre Russe illustre: « Un jour, 
on a demandé au célèbre pianiste classique 
Vladimir Horowitz: “Pourquoi êtes-vous 
le meilleur ?” Du haut de ses 80 ans, il a 
répondu: “Parce que j'entends la fin des 
notes’. Il voulait dire par là la résonance, 
le silence qui succède à la fin de la note. IT le 
visualisait. Notre capacité d’imagination, 
de visualisation, détermine la manière dont 
notre cerveau agit et se construit. » 
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Yaron Herman 


LE DÉCLIC 
CREATIF 


VIVEZ LA MAGI 
€ LA CRÉATIVITÉ 


Mozart 


de Jean-Victor Hocquard 


— Points Essais, nouvelle éd. 2021, 


228 p., 8,30 € 


yant passé toute sa vie en 
A compagnie de Mozart, le 

musicologue Jean-Victor 
Hocquard sut en restituer toute 
la félicité dans une prose spiri- 
tuelle sertie d'expressions rares 
et de tournures stylistiques 
ondoyantes qui en font tout le 
charme, à l'heure de la contrac- 
tion du langage imposée par 
le numérique. 
Nous plongeons 


Jean-Victor f 
Hocquard 


Mozart 


l'histoire de la musique. C’est un 
contrepoint chantant, d’où toute 
raideur mécanique est exclue, un 
contrepoint organique, mû par 
les pulsions du cœur.» 
En réussissant une synthèse 
harmonieuse privilégiant l’ata- 
raxie à la véhémence des pas- 
sions, Mozart fait surgir une 
paix intérieure venant après 
un intense com- 
bat entre des 


ainsi dans les L'auteur forces antago- 
mé restituetoute fixe Son 
Mozart, c’est-à- la félicité de rares cimes où 
Sa les étapes, Mozart dans culminent de 
es stations qui la scintillants ins- 
jalonnent. Mais LME prose tants de pure 
ce texte est avant spirituelle. poésie suspen- 
tout une analyse dant tout dis- 


vive et percu- 

tante qui condense l’ensemble 
des connaissances acquises sur 
un compositeur qui chercha 
toute sa vie à atteindre une 
forme de sérénité équivalente 
au bonheur. En utilisant avec 
mesure toutes les techniques 
de son temps, Mozart créa une 
musique dont la pureté atteint 
une poésie quintessenciée. 
Pour en arriver là, il fusionna 
le langage thématique et son 
trouble développé par Haydn 
avec la quiétude du contre- 
point dérivé de Bach. «Il ne 
voulait pas rejeter le thématisme, 
car c'eut été amputer la totalité 
psychique d’un de ses éléments 
constitutifs; mais il entreprit 
de l’exorciser en le pliant à une 
structure contrapuntique. Or, 
à cela le vieux contrepoint des 
baroques ne pouvait lui servir. 
Il lui fallait se créer pour son 
propre usage un contrepoint à 
lui. Celui-ci n'est aucunement 
celui de Bach: il est d’une essence 
rare, tout à fait à part dans 


cours. Hocquard 
revient aussi sur la franc-ma- 
çonnerie de Mozart, liée au 
progressisme des Lumières. 
Dans un singulier état d’es- 
prit, il cherche à présenter la 
femme comme une puissance 
en action, une idée qui trouvera 
son accomplissement dans La 
Flûte enchantée avec Pamina. 
Dans chaque œuvre, il s’agit 
pour ce créateur insatiable de 
se rapprocher de la sérénité, 
d'atteindre un bonheur libéra- 
teur des angoisses de la mort et 
des contradictions scindant la 
conscience. La préface inédite 
d'Anne Queffélec à la nouvelle 
édition de cet essai synthétique 
éclaire le compositeur à l’aune 
de son expérience d’interprète 
expérimentée de son œuvre. 
La pianiste voit un lien entre 
l'univers mozartien et les aspi- 
rations à un temps restitué chez 
Proust. « Le temps musical a seul 
pouvoir d’être à la fois perdu et 
retrouvé. Et, avec Mozart, ce 
temps chante. » 


Pour la main gauche 
d'Etienne Barilier 


— Premières Loges, 2021, 231 p., 20 € 


suisse Etienne Barilier publie un très inattendu 

essai sur le répertoire des œuvres pour piano 
consacrées exclusivement à la main senestre. Le cœur 
de ces réflexions passionnantes repose inévitablement 
sur l’édifiant parcours de Paul Wittgenstein, pianiste 
qui perdit son bras droit au cours de la Première Guerre 
mondiale. Frère de l’insaisissable philosophe Ludwig 
Wittgenstein, il n’était pas le musicien le plus doué 
de sa famille. Deux de ses frères bien plus talentueux 
pianistes se suicidèrent jeunes, cette richissime famille 
autrichienne étant le foyer d’une dangereuse folie mul- 
tidirectionnelle. Fort de sa fortune, Paul Wittgenstein 
devenu manchot commanda des œuvres pour la main 
gauche à de prestigieux compositeurs, ne se privant pas 
de les modifier pour se mettre en valeur. Ce narcissisme 
éhonté doublé d’une incapacité à comprendre la musique 
de son temps le vit refuser de jouer les pièces qu’il avait 
commandé à Prokofiev et à Hindemith. Ces aspects 
déplaisants consternèrent Ravel, mais Wittgenstein lui 
permit de concevoir le Concerto pour la main gauche, 
sombre chef-d'œuvre qui domine ce répertoire. Avec 
subtilité et clarté, Barilier dresse un état des lieux complet 
de cet univers méconnu qui possède sa bible guidant les 
interprètes dotés d’un seul bras: Le Livre du manchot. Son 
auteur, le comte Zichy, un fantasque aristocrate hongrois 
ami de Liszt, triompha de cette infor- 
tune du bras perdu en devenant un 
pianiste de premier plan. De lumi- 
neuses réflexions sur le répertoire 
contemporain concluent cette pas- 
sionnante étude avec Ligeti et Boulez 
qui réhabilitèrent la main gauche au 
piano en la rendant indistincte de la 
droite, «en miroir d’elles-mêmes ». 


À vec Pour la main gauche, l'écrivain et philosophe 


GETTY IMAGES 


Moondog de Guy Darol et 
Laurent Bourlaud / Glenn Gould 
d'Elie During et Alain Bublex 


— Éditions de la Philharmonie, 2021, 63 p. chacun, 13€ 


monie de Paris lancent 

Supersoniques, une nou- 
velle collection de formes 
courtes abordant de grandes 
figures de la musique présen- 
tées par des écrivains associés 
à des dessinateurs. Dans le pre- 
mier volume consacré à Moon- 
dog, Guy Darol évoque la vie 
du pianiste illuminé avec un 
sens de l’ellipse acéré, dans une 
synthèse éloquente accompa- 
gnée des dessins mutiques de 
Laurent Bourlaud. De l'accident 
qui fit perdre la vue au jeune 
Louis Thomas Hardin à ses tri- 
bulations dans Manhattan, en 
passant par ses dilections pour 
les cultures indiennes, viking 
et celtes, tous les événements 
saillants de cette insolite tra- 
jectoire sont évoqués par une 
narration ciselée. On y apprend 
que Moondosg fut recueilli par 
Philip Glass qui le logea pen- 
dant un an dans son apparte- 
ment new-yorkais. Il y joua et 
enregistra avec les minimalistes, 
dont Steve Reich, avant que ses 
poèmes inspirés par la mytho- 
logie nordique ne refroidissent 
quelque peu son hôte par leurs 
dérapages antisémites. Plaçant 
Bach au plus haut, Moon- 
dog composa un intrigant 
corpus d'œuvres qui séduit 
aujourd’hui de nombreux 
pianistes. Guy Darol retient 
The Creation, un ensemble de 
neuf symphonies reposant sur 
le chiffre neuf qu'il révérait. 


| es Éditions de la Philhar- 


De Berlin à Broadway 


Moondog mourut quelques 
minutes avant le 9/9/1999, et 
«la somme arithmétique de son 
dernier jour terrestre (8+9+1999 
= 2016 ; 2+0+1+6 = 9) donne 
encore raison à cette science ins- 
pirée du philosophe et mathé- 
maticien grec Pythagore dont 
la formule, “Tout est arrangé 
d’après le nombre’, avait har- 
monisé son œuvre». 

Écrit par le philosophe Élie 
During, le deuxième volume 
de Supersoniques imagine une 
virée de Glenn Gould sur les 
autoroutes américaines, ces 
interminables highways qui 
lui permettaient de méditer au 
volant en écoutant les musiques 
de son autoradio. Le dessina- 
teur Alain Bublex illustre dans 
des colorations bleutées et une 
abstraction pop ces mélanco- 
liques ruminations du pianiste 
sur son art. Une envoüûtante 
atmosphère romanesque naît 
de ces sinueuses pensées d’un 
Gould perdu dans l’immen- 
sité américaine, faisant sur- 
gir cette criante solitude qui 
sera fatale au Canadien hyp- 
notisé par sa quête sans fin de 
perfectionnisme. 


SUP HD er 


Moondog 


Guy Darol 
Laurent Bourkaud 


Ÿ WEILL 
DE BERI IN 


de Kurt Weil — Éditions de la À BRO 


Philharmonie, 2021, 458 p., 28€ 


La Philharmonie publie également les écrits de Kurt Weill, De Berlin 
à Broadway, somme considérable couvrant tout l’orbe du compo- 
siteur de L'Opéra de quaf'sous, de sa collaboration en Allemagne 
avec Bertolt Brecht à celle avec Fritz Lang à Hollywood. + 
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BERNARD RICHEBÉ 


REPORTAGE 


À 

h | 
Le piano | gi 
Erard 180 | 


de La Noùvelte 
Athènes 


Sensation 


forte 


L'ASSOCIATION LA NOUVELLE ATHÈNES 
NOUS TRANSPORTE À L'ÉPOQUE 
ROMANTIQUE LE TEMPS D'UN COURS 
SUR UN PIANO ERARD DE 1806. 


arré avec quatre pédales, 
une sonorité si rare 
qu'elle en est inouïe. 
Un piano Erard de 1806 
vient de révéler ses secrets. 
Son refuge ? Un studio de 
l’Arcal, dans le 20° arrondisse- 
ment de Paris. C’est ici que La 
Nouvelle Athènes organise des 
masterclasses et ateliers de for- 
mation afin de présenter l’ins- 
trument aux étudiants. Ce vieux 
seigneur de plus de deux cents 
ans na cependant pas pris une 
ride. Investie dans la restaura- 
tion de pianos du xIx* siècle et la 
redécouverte des sons d'époque, 
La Nouvelle Athènes a fait appel 
à Christopher Clarke, véritable 
maître d’art, pour restaurer 
l'instrument avec exigence (voir 
Pianiste n° 120). 
C’est ici que la jeune pianiste 
Hyewon Ha, étudiante au 
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CNSMD de Paris, prend un 
cours avec Luca Montebugnoli, 
l’un des membres fondateurs 
de l'association. Sylvie Brély, la 
fondatrice et directrice de La 
Nouvelle Athènes, assiste à cette 
classe qu’elle qualifie d’«archéo- 
logie culturelle». «Il ne s’agit pas 
de trouver un son authentique: 
notre monde sonore n'est plus du 
tout celui du xIx° siècle, explique- 
t-elle. 1] s’agit de déployer un 
espace où la recherche esthétique 
peut se développer. » 

Le cours commence. «On joue 
avec le pied droit ou le pied 
gauche?» demande Hyewon à 
Luca. «On peut jouer avec les 
deux.» En glissant d’une pédale 
à une autre, le piano se méta- 
morphose. Le voilà devenu 
harpe. «Ce contact! C’est dur 
avec le pouce», remarque l’étu- 
diante. Le clavier est exigeant et 


n’accepte que les «gestes nets et 
précis», indique le professeur. 
L'instrument n’est pas le seul 
à se transformer; l'interprète 
aussi se rééduque. Le position- 
nement des mains, le toucher, 


Cet instrument 
carré à quatre 
pédales 
ne parle pas 
la langue 
des pianos 
modernes. 

Il faudra 
de la patience 
pour 
l'apprivoiser. 


le geste, l'oreille. c’est tout le 
corps qui part en quête de ce 
son originel. L'éducation musi- 
cale d’après-guerre a rompu 
avec le jeu et la composition 
du passé romantique; le piano 
Erard de 1806 ne parle pas la 
langue des pianos modernes. Il 
faudra de la patience pour l’ap- 
privoiser. Pour regagner cette 
sonorité perdue, les musiciens 
et chercheurs peuvent compter 
sur de précieux traités écrits 
et témoignages audios. Mais, 
aujourd’hui, c’est l'instrument 


qui enseigne et éduque. Le corps 
en alerte s'adapte à ses exigences, 
s’éveille sur son clavier et se met 
à penser. Pour comprendre le 
répertoire du xix° siècle, il faut 
récupérer son jeu, le retrans- 
crire, le réinventer. La recherche 
organisée et académique est 
nécessaire, mais ne suffit pas: 
«Sans engagement en première 
personne, pas de style roman- 
tique», affirme Sylvie Brély. 
«Chaque piano est un monde 
en soi, affirme bientôt Luca, le 
pianoforte, en tant qu'instru- 
ment, n'existe pas. » En trois 
cents ans, les pianos se mul- 
tiplient dans les pays, régions 
et villes, et ne se ressemblent 
pas. Le piano Erard de 1806 
mène Hyewon dans un univers 
qui lui est propre: merveilleux 
et pittoresque. Au sommet de 
ses alpages enchanteurs, l’ins- 
trument a entonné Le Ranz 
des vaches, de Louis Adam, le 
20 mai, lors d’un concert enre- 
gistré. Luca s'est chargé de faire 
résonner ses trémolos. 
Harpe, basson... Une nou- 
velle pédale et les étouffoirs 
s'ouvrent. C’est désormais un 
véritable orchestre qui naît sous 
les doigts de la pianiste. «Il faut 
insister sur le forte», conseille 
Luca. Le piano Erard de 1806 
évolue habituellement dans 
un monde délicat d’intimité 
et d’ambiances feutrées. C’est 
ainsi que, loin des grandes 
scènes de concert, le studio de 
l’Arcal se métamorphose à son 
tour en un véritable salon du 
xIx° siècle.+ 

Sophie Perrin-Ravier 


y 1° juillet Concerts 
Beethoven, par le Trio 
Stimmung (Michaël Levinas) 
et l'Ensemble Marie Soldat 
(Laura Granero, piano 
Rosenberger 1820), Salle 
Colonne, Paris 13° 

v 2 et 3 juillet Masterclasse 
Beethoven avec Clive Brown 
et Laura Granero, Arcal, 
Paris 20° 

v 7 juillet Atelier sur 

la sonate française pour 
pianoforte, avec Luca 
Montebugnoli et Clotilde 
Verwaerde, Arcal, Paris 20° 


à 
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L'avocate 
pénaliste et 
pianiste émérite 
Negar Haeri 
propose une 
rencontre avec 
un passionné 
de piano qui se 
dévoile à travers 
les œuvres qui 
l'ont marqué. 


Oreille absolue 


Dans ce numéro est appelée à la barre Julia Cagé. L'économie n'est 
pas le seul domaine où cette enseignante, chercheuse et essayiste 
excelle: elle pratique le piano à haut niveau depuis l'enfance. 


Votre premier souvenir 
musical ? 

Moi devant un piano, à 6 ans, 
avec cette professeure qui 
enseignait au bâton (ce qui 
me convenait parfaitement, 
étant donné mon caractère)! 
Votre plus beau souvenir 
musical ? 

Un premier prix à l'unanimité 
gagné avec ma Sœur, 

au violoncelle, et d'autres 
amis du conservatoire. 
Nous avions présenté le 
Quintette pour piano et 
cordes de César Franck, 

et avions joué, sans que 

je puisse encore l'expliquer, 
au-dessus de notre niveau. 
J'ai rarement ressenti 

une telle joie! 

Votre dernière réflexion 
sur la musique ? 

J'ai l'oreille parfaitement 
absolue. Mais comme 

je chante pour autant faux, 
je l'entends, et c'est très 
désagréable ! 

L'œuvre qui vous donne 
de l’énergie ? 

Les Études op. 42 n°5 

et op. 8 n°12, de Scriabine. 
Le chef-d'œuvre qui vous 
ennuie ? 

Les Vingt regards sur 
l'Enfant-Jésus, de Messiaen... 
que j'ai pourtant joués! 

Le morceau que vous 
pourriez jouer au pied 
levé ? 

Les 4° et 6° Moments 
musicaux op. 16, de 
Rachmaninov. 

Le morceau que vous 
rêveriez de jouer 

en public ? 

Le Premier Concerto pour 
piano op. 11, de Chopin. 

La salle de concert dans 
laquelle vous rêveriez 

de le jouer ? 

À New York, au Carnegie Hall! 


Le dernier concert auquel 
vous avez assisté ? 

La Flûte enchantée 

de Mozart, à l'Opéra Bastille. 
Et moi qui ne parle pas 

un mot d'allemand, j'ai enfin 
pu prendre le temps 

de comprendre l'histoire 
grâce aux surtitres ! 

Quel morceau faudrait-il 
recommander pour 
convaincre d'aimer 

ou de se réconcilier avec 
la musique classique ? 

La Marche turque de 
Mozart. Mon grand-père 

me demandait régulièrement 
de la lui jouer, et comme 

ça le mettait 
immanquablement en joie, 
je l'associe depuis à un pur 
moment de plaisir! 
Comment transmet-on 

le goût de la musique 
classique ? 

Je n'ai pas la réponse — elle 
dépend sans doute des 
caractères des uns et des 
autres - mais une condition 
préalable serait de laisser à 
chacun la liberté de découvrir 
la musique à son rythme. 
Les trois compositeurs 
que vous inviteriez à votre 
dîner idéal ? 

Debussy, Franck et Bach. 
Les trois interprètes ? 
Martha Argerich, Samson 
François et Brigitte Engerer, 
avec qui j'avais fait une 
masterclasse et qui m'avait 
beaucoup impressionnée ! 
Et s’il fallait rendre 

un hommage ? 

La pianiste et professeure 
Nathalie Béra-Tagrine que 
j'ai rencontrée vers 20 ans 
et qui a radicalement changé 
ma manière d'envisager 

le piano. Je lui dois de m'avoir 
appris à prendre le temps 
d'aller au fond des œuvres... 


aut-il préférer le talent au labeur ? La faci- 
lité à l'effort? La réponse n’est pas évidente. 
En faveur de l’affirmative, il y aurait l’idée 
toujours séduisante de ne pas être à la tâche 
ou d’être un touche-à-tout, en tout cas 
d’avoir le temps devant soi. La négative, au 
contraire, inviterait au raffinement de l’orfèvre, 
à ce soin donné à des détails si insaisissables à 
l'œil nu qu’on s’efforcerait presque de les voir 


apparaître. 


Pour Julia Cagé, économiste et pianiste au niveau 
quasiment professionnel, ces deux réponses se 
sont en réalité succédé. « En tant que pianiste, j'ai 
souffert d’une chose qui pourrait paraître étonnante: 
je déchiffrais les partitions beaucoup trop vite! Il y 
avait bien entendu des avantages à cela puisque 
j'apprenais beaucoup de morceaux en peu de temps 
et que je pouvais accompagner des amis au pied levé 
lorsque leurs pianistes attitrés les abandonnaient, 
mais pour le reste, je survolais les œuvres et étais 
une adepte de ce qui allait vite et se jouait fort. » 

C’est finalement son actuelle professeure qui a 
modifié son rapport au travail et à la musique: 
«Avec la pianiste Nathalie Béra-Tagrine, j'ai redé- 
couvert le piano par le travail du détail; à la moindre 
difficulté technique, on s'arrêtait et on reprenait 
tout en profondeur. C’est d’ailleurs à partir de là 
que j'ai pris plus de plaisir à jouer — notamment 
des œuvres lentes — et que j'ai privilégié la musique 


à la virtuosité...» 


Le parcours musical de Julia Cagé, c’est donc l'éloge 
de la lenteur et la découverte que le talent n’est rien 
d’autre qu'une longue affaire de patience! + 


Libres et égaux en voix, 
Fayard, 2020, 272 p.,19 € 


v L'information est un bien public. 
Refonder la propriété des médias, 


avec Benoît Huet, Seuil, 2021, 
248 p.,15€ 


] 
JUL CASE « BENONT su | 


L'INFORMATION | 
EST | 


JULIA CAGÉ 


Le 
ET EGAUX 
EN VOIX 


CELINE BANSART 
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LES JEUX 


DES 
COMPOSITEURS 


LES MÉTAMORPHOSES DE L'EAU ET LES CRÉATURES QUI 

LA PEUPLENT INSPIRENT LES ARTISTES DEPUIS TOUJOURS. 

EN MUSIQUE, LA PUISSANCE ÉVOCATRICE ET LA PALETTE 
SONORE DE L'ÉLÉMENT AQUATIQUE RELÈVENT DE L'ÉVIDENCE. 
CE DOSSIER VOUS PROPOSE UNE IMMERSION DANS UN 
UNIVERS AUX MILLE REFLETS, DE HAENDEL À PIERRE HENRY, 
EN PASSANT PAR LA MUSIQUE DE FILM ET LA BOSSA NOVA. 


Par Sophie Perrin-Ravier 


La Forme de l'eau 


mployée d’un laboratoire gouvernemental ultra-secret, 
É vi (jouée par l’actrice Sally Hawkins), jeune femme 

muette, mène une existence solitaire. Sa vie bascule 
lorsqu'elle découvre qu'un humanoïde amphibien a été 
capturé dans une rivière de l'Amérique du Sud et qu'il 
vient d’être ramené afin d’être étudié. 
Dans La Forme de l’eau, de Guillermo del Toro (2017), ces 
deux êtres aphasiques apprennent à communiquer avec 
une candeur bouleversante. 
La musique d'Alexandre Desplat, offrant une voix à leur 
idylle improbable, prend sa source au creux des vagues 
de l’Amazone. Se rapprochant du jeu d’un bandonéon, 
l’accordéon traduit en musique le langage indicible de 
l’'humanoïde. Romance sans parole, cet amour brut comme 
un diamant jaillit d’une mélodie qui nous révèle la psycho- 
logie des personnages, leur passé et leur futur. Tandis que 
l'accordéon nous chante 
les origines du dieu aqua- 
tique, une scène au début 
du film nous présente 
Elisa sifflant quelques 
notes. Le thème musical 
du personnage féminin 
reprendra ce sifflement, 
lui accordant de ce fait 
un second souffle. Se 
mêlant à l'accordéon en 
des arpèges aux allures de 
vagues, il se révélera, lui 
aussi, comme Elisa, épou- 
ser la forme de l’eau 


Âguas de Março 


os Angeles, mars 1974. Tom Jobim et Elis Regina 
[ debout, de part et d'autre du micro, enregistrent 

Aguas de Março, «Les Eaux de mars». 
Au Brésil, les pluies de mars annoncent la fin de l'été 
brésilien réputée pour ses averses. Curieusement, 
pas de récit, de couplet ni de refrain pour structurer 
la chanson, mais une énumération d'images, au 
moyen de l’anaphore du verbe «é»: «c’est». Ce 
qui est évoqué ici, c’est la vie avec ses sensations, 
ses événements infimes succédant aux événements 
éminents. Pas de hiérarchisation : Âguas de Março 
n'hésite pas à lier des éléments étrangers, deux 
générations qui, en chœur, chantent l'inquiétude 
et le panache du quotidien. 
Le rythme, comme un cycle, suggère aussi celui de 
la vie politique et sociale du Brésil. Antônio Carlos 
(«Tom») Jobim, l’un des pères de la bossa nova, a 
accompagné la naissance d’un Brésil démocratique 
dans les années 1950. Elis Regina participera, elle, 
au mouvement tropicaliste, en lutte contre la dic- 
tature militaire au pouvoir depuis 1964. 
Aucune ombre cependant, aucun combat dans 
Aguas de Março: ce chant, c’est celui de deux 
enfants qui jouent, c’est celui de la promesse de 
leurs sourires. L'enregistrement prend fin sur un 
éclat de rire. 
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EN COUVERTURE 


7 

# / 
, Faulé 

Barcarolles 


} Venise, le chant des gondoliers traverse le silence 

A: nuits d'automne. Les lumières se reflètent 
dans la lagune et finissent par y plonger, empor- 

tant avec elles les vers des bateliers. Les souvenirs font 
renaître ces murmures de l’eau. Ainsi Mendelssohn 
écrira quatre barcarolles qui sont autant de romances 
sans paroles. Leur bercement lent et répétitif est 
semblable à celui d’une barque sur les flots. Pas de 
parole et, pourtant, la mémoire ne fait pas défaut: 
le vague poétise le réel. 
Le piano joue; le charme opère. Dans ces mouve- 
ments sans heurt, l’eau revêt un air de maternité. 
C’est pourquoi la berceuse de Chopin retrouve les 
mêmes balancements et répétitions que la barcarolle. 
Leur diminution est celle d’un sommeil paisible, d’un 
lent abandon vers l’inconscience. La barque oisive 
suscite les mêmes délices que les bras d’une mère. 
Fauré thématise notamment ce «balancement inin- 
terrompu » dans la première de ses treize barcarolles. 
Ces pièces entremêlent mains et arpèges, substituent 
les doigtés et semblent métamorphoser l'interprète 
en organiste. Comme l’écume sur la mer, c’est 
pourtant bien le piano qui rappelle, en une brume 
lointaine, le chant d’un bonheur passé. 


AMAMZ Schubert La Truite Æ 


4 MR 
4 ur: ve T 
ii ME 
U À < - 


BRUUN RASMUSSEN/COPEN 


Bedich Smelana 
La Moldau 


a nuit, sous les rayons de la lune, des fées, les moussalki, dansent 
l sur les flots de la rivière Vitava qui traverse le pays tchèque. Dans 

un cycle de six poèmes symphoniques, M4 Vlast («Ma patrie»), 
Smetana, en fervent patriote, sonde le folklore de son pays, son histoire, 
ses légendes et ses paysages. 
Le deuxième volet, Vitava, est le plus fameux des six et est davantage 
connu sous son nom allemand, Die Moldau. Derrière le thème ondoyant 
joué aux flûtes se dessine la première des deux sources qui forment la 
Moldau. S'y mêle bientôt la seconde, au son des clarinettes. Les thèmes 
s'appellent et se répondent puis, dans un élan lyrique, s'enlacent. En 
traversant la Bohème, la rivière est ici le véhicule de plusieurs images et 
émotions: une chasse au retentissement des cors, la célébration de noces 
campagnardes en une polka, le chant d’une contemplation nocturne 
pré-impressionniste… 
La partition composée à la gloire de la nation tchèque est un événe- 
ment politique. Aussi le cycle entier est-il joué chaque année le 12 mai, 
anniversaire de la mort de Smetana, pour l'ouverture du Festival du 
printemps de Prague. 


Adam August 
Müller, «Vue de 
Prague avec le 


ED pont Charles 
SERKIN traversant la 
SCH EF rivière VItava», 
= 1834. 


joueurs et changeants de sa demeure. Mais la ligne tendue du pêcheur trouble l'onde; le poisson se débat, la 
rage au cœur. 
En 1819, Schubert écrit son seul quintette pour piano, violon, alto, violoncelle et contrebasse. C’est le quatrième 
mouvement, au thème bien connu, qui lui donne son titre: ses variations reprennent le lied de 1817 du même nom, 
La Truite. Schubert compose ce dernier chez son ami Anselm Huttenbrenner, un verre de tokay à portée de main, en 
s'inspirant du poème de Schubart Die Forelle («La Truite»). 
L'Opus 114 est une œuvre qui aurait pu être heureuse si lAndante ne laissait imaginer un long sanglot intérieur sous 
un sourire paisible. Les variations reprennent le thème telle une belle et triste aventure que l’on voudrait repeindre en 
de nouvelles couleurs. Mais comme ces rêves déchirants que l’on fait à vingt ans, tout va se perdre et s’éteindre en un 
point d'orgue. Entre ritournelle et consolation, le quintette se déguise. Au bout de l’hameçon, c’est l’une des formes de 
l'amour schubertien que l’on trouve, un désespoir indolent qui attend patiemment et ne saurait connaître de limite. 


D) ans l’éclaboussement d’écume d’un torrent, elle saute et frétille. Habitante de l’onde, la truite a les caractères 
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Les Sirènes 


risson des fleurs de l’écume au son du piano. Le jeu des vagues 
F rapporte les murmures sous-marins qui émergent en canon. La 

beauté du monde s’éveille et, avec elle, le risque de se pencher 
à l’excès et de se perdre dans ses profondeurs secrètes. 
Œuvre pour piano et voix, sur un texte de Charles Grandmougin, 
Les Sirènes de Lili Boulanger s'inspire 
de celles de Debussy. Leurs mers sont 
agitées par des harmonies et mouve- 
ments voisins. 
Deux ans après leur composition en 
1911, Lili Boulanger deviendra la pre- 
mière femme à remporter le Prix de 
Rome. Comme ses sirènes, elle n’a pas 
besoin d’ailes pour voler. Entre mythe 
à la sombre éloquence et mysticisme de 
la douleur, cette œuvre signe le destin tragique de la compositrice. 
La chevelure blonde et le baiser de l'onde noire font rêver les morts. 
Mais de les avoir trop tentés, ils l’appellent. 
Les souffles funestes de ces sœurs immortelles emporteront les 
désirs et le cœur de la compositrice, morte à l’âge de 24 ans. Dans 
les délicats frissons de ces vocalises, il n’est plus besoin de cher- 
cher le tendre vainqueur. L'éclat des flots révèle, dans ses reflets 
changeants, l’éternelle victorieuse, celle qui aura su embraser de 
sa plume gaie et grave une nuit si sombre. 


Vladimir 


Jankélévitch 


Ravel 


Jeux d'eau 


‘eau pure et fraîche rit au printemps. Ses cascades 


ont une gaieté bruyante, sa musique est cristalline " | À 
\ à. dd 
: : 5e 


et bruissante. Le ruisseau parle le langage puéril de 
l'enfant, ses sonorités sont les gazouillis de la nature. 
L'onde, comme un babil, ne peut pas dire; elle suggère. 
Rien de plus ravissant que l'esthétique aquatique pour un compo- 
siteur impressionniste. Ravel s'inspire des bruits des ruisseaux et 
de leurs cascades pour représenter des images, des souvenirs, des 
allusions. Les Jeux d’eau nous font entendre le « Dieu fluvial riant 
de l'eau qui le chatouille » (Henri de Régnier, La Cité des eaux, cité 
en épigraphe de la partition) à travers les éclaboussures des triples 
croches et une virtuosité tant éblouissante que redoutable. 
Ravel dédie cette œuvre de 1901 à son maître Fauré. Malgré ses 
nombreuses influences, le compositeur, comme le fleuve, «demeure 
jalousement insaisissable derrière tous ces masques » (Vladimir 
Jankélévitch dans son Ravel). C’est là, dissimulé, que le chant antique 
du dieu orphique pacifie les monstres et apprivoise les fauves. En 
des rythmes indomptables, des tonalités rebelles, cette pièce nova- 
trice convertit une technique titanesque à la douceur de l’humain. 


Prelmce € Mhenaedre Lhoe sed 


Le Vaisseau fantôme 


Naufragé lors d’une tempête, un vaisseau 

fantôme apparaît. Son capitaine, maudit par 
les océans, est devenu le mauvais esprit de la mer: 
son brick apporte l’infortune à ceux qui le voient. 
Lors de son voyage vers l'Angleterre, Wagner n’a pas 
défié les dieux quand, menaçant le ciel se déchaîne et 
foudroie les eaux en un terrible orage. Le navire est 
obligé de faire une escale dans un fjord norvégien. 
Le compositeur entend alors les cris des bateliers qui 
inspireront le futur chant des marins de son opéra. 
Le Vaisseau fantôme, créé en 1843, est marqué par 
le leitmotiv féroce et orageux de la légende du 
Hollandais volant. Son capitaine est voué à errer 
sur les océans pour l'éternité. Néanmoins, qu'une 
femme vienne à l’aimer, et il pourrait enfin mourir, 
pourrait enfin connaître la paix. 
Les échos entre les rochers réexposent le motif du 
navire et l’imprègnent d’une douceur inattendue. 
Cette nouvelle couleur présagerait-elle une aube 
naissante, un espoir ? C’est la promesse faite par 
Wagner qui, en 1860, reprend le finale de l’œuvre 
et nous plonge dans les profondeurs ambiguës de 
l'amour, de la mort et de la rédemption. 


D) ans la brume flotte le spectre d’une légende. 


Charles Temple, 
«Le Hollandais 
volant », 1860. 
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La Cathédrale engloutie, 
Sirènes, La Mer 


euplées de nymphes aux écailles d’or, les eaux debussystes 

nous font voguer loin du rythme disgracieux du quoti- 

dien. L'été au bord de La Mer, triptyque symphonique, 
connaît d’autres réalités. Les vagues brisent les cloisons entre 
peinture, poésie et musique. Dessinant la conquête longue 
et secrète d’un jour, l’œuvre s'achève sur une triomphante 
explosion finale. Ainsi va l’amour que Debussy porte à Emma 
Bardac, elle qui deviendra sa mer nocturne. 
Les respirations amoureuses s’ensommeillent alors et 
retrouvent l’onde alourdie et calme des fonds marins. Ici, 
aux côtés d’une Cathédrale engloutie, l'eau, marquée par le 
sceau de l’intime et du secret, murmure des légendes. Et si 
le temps est calme, renaîtront de l’abîme comme de la nuit 
d’une âme les cloches et chants immergés. 
Détachant le phénomène musical de l'humain, ces flots sont 
profondément mythiques. Le chant du nocturne Sirènes, loin 
des lumières de la raison théorique, est sans mot, sans concept: 
l’enchantement ne connaît qu’une voyelle, «a». 
L'eau permet au compositeur d'affirmer sa figure de précur- 
seur; il faudra du reste attendre la deuxième exécution de La 
Mer, en 1908, avec Debussy lui-même au pupitre, pour venir 
à bout de l’œuvre sans la trahir. Sa baguette, obéissant à la 
souplesse de son esprit novateur, ordonne les rythmes de la 
mer à une respiration inégale et profonde comme celle des 
rythmes de l'amour. 
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Gustave Courbet et son 
atelier, «Voiliers sur la 
mer », toile, circa 1873. 


Les Gouttes d'eau 


"espace sonore connaît quatre dimensions: la 

terre, l'air, le feu et l’eau. Ces quatre parties de la 

Hugosymphonie, composée par Pierre Henry à 
la gloire de Victor Hugo, furent créées indépendam- 
ment. Dans le dernier volet, L'Eau, la musique, jouant 
avec les mots du poète, naît de tous les sons: portes, 
soupirs, bande magnétique... L'enlacement des deux 
muses — poésie et musique — est étrange et fascine. 
Dans la nuit du 23 au 24 décembre 1985, Radio 
France a diffusé cette tétralogie: six heures au cours 
desquelles Martine Viard tient la scène en déclamant 
un océan de vers hugoliens. 
Tandis que les trois premiers mouvements se suivent 
en un crescendo impressionnant, Les Gouttes d’eau 
métamorphosent la pièce. Martine Viard n'apparaît 
plus. Sa voix est enregistrée et transmise par haut- 
parleur. Sa parole désormais est devenue un conte qui 
dit l’eau claire et les lacs sombres, l’écume et l’abîme, 
la neige et la pluie... Tout est immobile. 


AMANZ EL 


Jeux d'eau à la Villa d'Este 


billent de lumière. Néanmoins, loin de leur surface irisée, la 

facétie de leurs clapotis dissimule une clarté plus profonde 
et primordiale. 
Cette clarté, c’est avant tout celle d’une mémoire, la mémoire d’un 
amour. C’est en l'hommage de Marie d’Agoult que Liszt compose 
Les Jeux d’eau de la Villa d’Este, quatrième pièce de la Troisième 
année de pèlerinage. Les merveilles de ces jardins de Tivoli, près 
de Rome, courent sous les doigts du musicien. Les arpèges offrent 
de délicieuses couleurs sonores. La tonalité rayonnante en fa dièse 
accompagne le plaisir de ces promenades italiennes. 
Mais c’est dans l’ombre douce que Liszt conduit bientôt la mélo- 
die qui s’apaise en quelques accords que le piano balaie comme le 
ferait une harpe. La partition indique: «Sed aqua quam ego dabo 
ei, fiet in eo fons aquae salientis in vitam aeternam » (« Et l’eau que je 
lui donnerai deviendra en lui source d’eau qui jaillira jusque dans la 
vie éternelle», Évangile selon Saint Jean). Ainsi, tandis que le finale 
semble nous reconduire aux jardins, les accords sans ornements 
ont gardé l’empreinte mystique d’une eau vive. 


D) ans les jardins de la Villa d’Este, les fontaines et bassins s’ha- 
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N oble et digne, le désir de mer d'Edward Elgar 


mêle plaisir et amour de la beauté pour elle- 

même. L'eau, dans ses métamorphoses et sa 
fluidité, marie des formes d’art distinctes. Ses Sea 
Pictures proposent en images musicales cinq mélo- 
dies composées sur des poèmes. 
Cette œuvre, l’une des plus populaires du compo- 
siteur, est une commande du Festival de Norwich, 
en 1899. Elgar compose alors pour soprano et 
orchestre mais la transpose bientôt pour contralto 
à la demande de Clara Butt. Lors de la création le 
5 octobre de la même année, c’est elle qui sublimera 
l’œuvre de sa voix sombre, sous la direction d’Elgar 
lui-même. Allégorie de l’océan, le chant opulent de 
la cantatrice est à la fois fort et tranquille, et son 
langage, porté par les poètes, est sophistiqué et sen- 
suel. Les morceaux sont tendres comme le soir et 
passionnés comme la houle en haute mer. L'onde 
elgarienne est sentimentale — sa femme, Caroline 
Alice Elgar, rédige du reste le texte de l’une des 
chansons. Le 5 octobre 1899, comme émergeant de 
ces tableaux aquatiques, Clara Butt se serait parée 
d’un vêtement de sirène. 


AT, Grioduch Haendel \Water Music 


soleil inondant la promenade aquatique, le roi George I‘ d'Angleterre profite d’une procession royale sur la Tamise 


| oin des fonds marins, le ciel rejoint la mer. Leurs deux étendues azur se mêlent et se confondent. Tout comme le 


pour admirer sa personne et sa gloire dans les reflets de l’eau. C’est à cette occasion que Haendel compose les trois 
suites orchestrales de sa Wassermusik («Musique sur l’eau»). Sur une péniche, une cinquantaine de musiciens accom- 
pagnent le navire royal. Cette musique d’apparat écrite pour le grand air, la splendeur et l’éclat, a besoin de sonorités 
puissantes. L'œuvre plaît tant au monarque qu'il la fait jouer trois fois et offre la nationalité britannique à Haendel. 
Mais cette histoire ne pourrait être qu'une histoire. Les trois suites orchestrales qui composent le manuscrit de 1717 
auraient en réalité été composées dans un intervalle de quelques années. Le mystère se creuse : tandis que le deuxième 
mouvement nécessite une instrumentation légère, cordes et vents, le premier compte dans ses rangs des cors, et le 
troisième est augmenté de trompettes. Difficile d’être certain: le manuscrit autographe a été perdu. + 
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VIE DE LEGEND 


JULIUS KATCHEN (1926-1969) 


| ] À V a e 
\ P e 
SES LÉGENDAIRES INTERPRÉTATIONS L'ONT HISSÉ 
AU PANTHÉON DES PIANISTES. MORT À 42 ANS D'UN CANCER 
FOUDROYANT, JULIUS KATCHEN LAISSE LE SOUVENIR 
D'UN VIRTUOSE INCANDESCENT, D'UN ARTISTE PROFOND 


ET D'UN HOMME ENGAGÉ DANS LA LUTTE POUR LA LIBERTÉ 
ET LES DROITS CIVIQUES. 


Par Jean-Michel Molkhou 


ui n'a pas entendu, au moins en partie, 
l'intégrale de l’œuvre pour piano solo 
de Brahms sous les doigts de Julius 
Katchen ne peut prendre véritable- 
ment la mesure de l’univers sonore 
qu'elle explore. Ballades, fantaisies, 
intermezzos, rhapsodies, sonates, valses 
ou variations livrent sous ses doigts 
leur magnificence romantique, leur génie harmo- 
nique comme leur ivresse torrentielle. Sans même 
parler de ses témoignages aux côtés de Josef Suk et 
de Jânos Starker, à ranger au rang des miracles de 
l'aventure du disque. 


EXPLOITS PRÉCOCES 


Né à Long Branch (New Jersey), dans une famille 
d’origine juive russe, c’est auprès de ses grands-pa- 
rents, jadis enseignants aux conservatoires de Moscou 
et de Varsovie, qu’il commence ses études musicales. 
Excellent nageur, pongiste émérite et passionné de 
baseball, le jeune Julius démontre très vite des dons 
exceptionnels pour le piano qui lui permettent, à dix 
ans, de jouer avec orchestre le Concerto en ré mineur 
KV466 de Mozart. L'année suivante, en 1937, c’est 
sous la baguette d’Eugene Ormandy qu’il redonne 
ce même concerto avec l'Orchestre de Philadelphie, 
exploit qu'il renouvelle un mois plus tard à New 
York avec John Barbirolli. Son premier récital, quand 
il a douze ans, fait encore forte impression sur le 
critique du New York Times qui évoque «un talent 
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extraordinaire incitant à des prophéties inconsidérées ». 
Loin de le laisser s’aventurer dans une carrière trop 
précoce, le père du jeune «Buddy» le fait entrer au 
Haverford College en Pennsylvanie. Il y poursuit des 
études de philosophie et de littérature anglaise, et en 
sort diplômé en 1946. Durant toute cette période, il 
perfectionne son piano auprès de David Saperton 
(également maître de Jorge Bolet, cf. Pianiste n° 114). 
Katchen affirmera plus tard que cette culture fut 
essentielle à la maturation de sa pensée musicale, 
notamment pour aborder les pages tardives de 
Schubert ou de Beethoven. Une bourse du gou- 
vernement français, offerte en récompense de son 
exceptionnel parcours scolaire, lui permet alors de 
se rendre à Paris. En tant que représentant des États- 
Unis au premier Festival de l'Unesco, il se produit au 
Théâtre des Champs-Élysées le 6 novembre 1946, 
dans le 5° Concerto de Beethoven avec l'Orchestre 
national de la Radio diffusion dirigé par Paul Kletzki. 
Ce début triomphal allait marquer le début d’une 
carrière internationale, mais aussi convaincre le jeune 
pianiste de s'installer à Paris, ville qui demeurera son 
port d'attache pour le restant de ses jours. 


À TOMBEAU OUVERT 


Au rythme de plus de cent concerts par an, il bâtit 
essentiellement sa carrière en Europe et, par choix, ne 
retournera que rarement aux États-Unis. « Vous êtes 
encouragé en Amérique à aller dans chaque ville avec 
un programme mâché, et veiller à demeurer accessible » 


BIOGRAPHIE 


EXPRESS 
1926 
Naissance le 15 août 
1931 
Reçoit en cadeau 
d'anniversaire 
sa première leçon 
de piano avec sa 
grand-mère 
1937 
Joue le Concerto 
en ré mineur de 
Mozart avec Eugene 
Ormandy 
1946 
Fait ses débuts à Paris 
où il s'installe. Signe 
un contrat exclusif 
avec Decca 
1949 
Enregistre la 3° 
Sonate de Brahms, 
premier microsillon 
de la firme. 
1962 
S'attire les foudres 
du gouvernement 
soviétique en 
dénonçant le mur 
de Berlin 
1964 
Donne le premier 
cycle complet de 
l'œuvre de Brahms 
en quatre concerts au 
Wigmore Hall 
de Londres 
1968 
Dernière apparition 
en public le 
12 décembre, dans 
le Concerto pour 
la main gauche 
de Ravel 
1969 
Meurt à Paris d'un 
cancer, le 29 avril 


DECCA 
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VIE DE LEG 
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> au public. Les agents sous-estiment constamment 
l'auditoire. On fait crédit aux Européens de plus de 
raffinement. De plus, il y a là beaucoup plus d'occasions 
de revenir dans la même ville. De cette façon vous déve- 
loppez votre propre public, et vous pouvez lui donner 
peu à peu des programmes plus difficiles. » Avis qu'il 
tempère non sans humour: «Aux USA, les apprentis 
pianistes travaillent ensemble de manière constructive 
et peuvent même devenir amis. Chacun assiste aux 
concerts de l’autre et l’applaudit. À Paris, on ne va écou- 
ter un collègue que dans l'espoir qu'il se cassera le cou! » 
Tous ceux qui ont entendu Julius Katchen gardent 
le souvenir d’un jeu «à tombeau ouvert», mais sur- 
tout d’un artiste chaleureux et généreux, appréciant 
tout particulièrement son exubérance comme son 
souffle inépuisable. Sa bravoure physique, son dyna- 
misme illimité et sa puissance de travail colossale 
lui permettent de s'affirmer rapidement comme un 
pianiste majeur de la scène internationale. La firme 
Decca reconnaît d'emblée son talent et lui signe un 
contrat d’exclusivité, qu'il inaugure en 1949 avec les 
Variations Haendel de Brahms, puis avec sa Sonate 
en fa mineur, qui sera le premier disque de piano en 
microsillon publié par cet éditeur. Deux ans plus tard, 
sa version du Deuxième Concerto de Rachmaninov, 
sous la baguette d’Anatole Fistoulari, sera aussi le 
premier enregistrement de concerto publié sous ce 
tout nouveau format par Decca. Katchen est alors 
l’un des héros d’un groupe de jeunes pianistes amé- 
ricains prodigieusement doués, dont Gary Graffman, 
Jacob Lateiner, Byron Janis, Eugene Istomin, Leon 
Fleisher (cf. Pianisten° 112 et 125) ou William Kapell. 
Ils constituent la première génération de pianistes 
américains modernes, alliant une forte individualité 
et une virtuosité de tout premier ordre à un puissant 


LPIUITARI 
fans 


DECCA 
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Il donnait l'œuvre pour piano 
seul de Brahms, entreprise 
colossale, bouclée chaque fois 
en quatre récitals, devant un public 
fasciné par le jeu intrépide et par 
la puissance de linterprète. 


idéal esthétique. Dans ses mémoires, 1 really should 
be practicing (1981, non traduites), Graffman en 
témoignera: «Être en présence de Julius équivalait à 
se tenir dans les rapides d’un torrent. L'enthousiasme, 
l'énergie essentielle qu'il investissait dans tout ce qui 
éveillait son intérêt, entraînait inévitablement ses 
compagnons à sa suite. La force de sa fougue nous 
affectait tous.» Mais le destin s’abattra sur nombre 
d’entre eux, privant les uns d’une partie de leurs 
moyens physiques (Graffman, Fleisher, Janis), et en 
emportant deux autres prématurément : Kapell à 
31 ans dans un accident d'avion, Katchen à 42 ans 
d’un cancer foudroyant. 


BÊTE DE SCÈNE 


Les nombreux talents du pianiste étonnent ses amis. 
En plus d’un répertoire de concert comprenant 
trois douzaines de concertos et presque autant de 
programmes de récitals, il parle quatre langues, dont 
un français parfait et quasiment sans accent comme 
en témoigne une interview conservée par l’'INA 
(www.ina.fr/video/CAF97017398). Il développe 
également une brillante expertise en matière d’art 
oriental et constituera, avec Arlette, son épouse, 
une formidable collection de sculptures japonaises, 
les netsuke. Bête de scène par nature, il considérait 
que «la volonté d’interprétation ne devait jamais 
être compromise par des défaillances techniques ». 
Son étonnante énergie lui permettait de jouer trois 
grands concertos le même soir, ou de donner en bis 
d’un récital l’«Appassionata» de Beethoven... en 
entier ! Dans la première partie de sa carrière, on 
put lui pardonner «d’avoir quatre mains», mais 
aussi lui reprocher des «excès de vitesse», impé- 
tuosité qu’il sut tempérer par la suite. Sans jamais 
renoncer à un instinct survolté, qu'une technique 
suprême, capable de produire des déluges de son, 
lui permettait de contrôler, notamment par une 
extraordinaire souplesse rythmique dans les cir- 
constances les plus périlleuses. Pablo Casals invite 
en plusieurs occasions au Festival de Prades où il 
se produit à ses côtés, ainsi qu'avec David Oïstrakh. 
Connu pour sa franchise comme par sa volonté 
de défendre les opprimés, il s’attire les foudres du 
régime sud-africain en donnant un concert gratuit 


Page précédente 
et ci-contre, Julius 
Katchen dans 

les années 1950. 


Avec Ruggiero 
Ricci (ci-dessus) 
et avec Jânos 
Ferencsik 
(ci-dessus, 

à droite). 


À ECOUTER 


Intégrale de la 
musique pour piano 
de Johannes Brahms, 
enregistrée de 1962 
à 1964, à Londres, 
pour l'éditeur 
britannique Decca. 


DECCA 


pour les populations noires de Soweto, habituelle- 
ment exclues de ces événements. En Allemagne de 
l'Est, il doit aussi renoncer à un enregistrement du 
Concerto de Khatchaturian, sous la baguette du 
compositeur, après avoir dénoncé le mur de Berlin 
en pleine guerre froide, les autorités soviétiques 
ayant jugé ses propos diffamatoires. 


BRAHMS D'ABORD ET AVANT TOUT 


S’il est un compositeur qui reste attaché à Katchen 
dans la mémoire collective, c’est bien Johannes 
Brahms, dont il donna l’œuvre pour piano seul à 
Londres, Berlin, New York, Amsterdam, Vienne et, 
bien sûr, à Paris, Salle Gaveau (saison 1966-1967). 
Entreprise colossale, qualifiée partout d’exploit, 
bouclée à chaque fois en quatre concerts devant un 
public fasciné par le jeu intrépide et par la puissance 
sonore de l’interprète. Les critiques relatent «une 
technique prodigieuse, un goût sans faille et une aisance 
déconcertante ». 

En vingt ans, il bâtit une discographie considérable. 
Son intégrale Brahms, monument du piano enregis- 
tré, couronnée d’un Grand Prix du disque en 1967, 
en constitue le corpus essentiel, auquel s'ajoutent les 
deux concertos, le premier avec Pierre Monteux, le 
second avec Jänos Ferencsik. Les miraculeux enregis- 
trements des sonates pour violon ou violoncelle et les 
trios (avec Joseph Suk et Jänos Starker), comme les 
sonates avec clarinette (avec Thea King, restées iné- 
dites jusqu'en 2016), furent le point de départ d’une 
intégrale de sa musique de chambre avec piano, que 
la disparition prématurée du pianiste empêcha de 
mener à terme. Sa discographie laisse une large place 
aux romantiques, Chopin, Liszt, Mendelssohn, Grieg 
ou Schumann (excitantes versions de la Toccata, de 
la Fantaisie et des Études symphoniques), répertoire 
dans lequel on écrit «qw'’il nage comme Mark Spitz 
et Esther Williams réunis», mais aussi à son héritage 
russe avec Balakirev (Islamey), Moussorgski (Tableaux 
d’une exposition) ou Tchaïkovski (Concerto n°1). À 
côté des classiques, Mozart (Concertos n° 13 avec 
Maag, n°20 et 25 avec Münchinger), Beethoven 
(cinq concertos avec Gamba et légendaires Variations 
Diabelli), Schubert (magistrale Fantaisie Wanderer), la 
musique du xx° siècle y est généreusement représentée 


| par plusieurs concertos de Rachmaninov (Deuxième, 


Rhapsodie Paganini), Prokofiev (un vertigineux 
Troisième), Bartôk (le Troisième d’une délicatesse 
suprême), les deux de Ravel (témoin de son immer- 
sion dans la culture française), ou encore Petrouchka 
de Stravinsky avec Monteux. On y trouve aussi des 
pages plus rares, comme les Diversions pour la main 
gauche de Britten (sous la direction du compositeur), 
les Variations on a Nursery Tune de Dohnanyi, la 2° 
Sonate de son ami et compatriote Ned Rorem, ou 
encore le Carnaval des animaux de Saint-Saëns (avec 
Graffman pour partenaire). 
Pour l’Américain à Paris qu'il était, quoi de plus 
naturel que d'enregistrer aussi le Concerto en fa et 
la Rhapsodie in Blue de Gershwin, où il traduit avec 
justesse ce que le compositeur — dont il partageait les 
origines juives russes — appelait «le tempo de notre 
vie moderne, avec sa vitesse, son chaos et sa vitalité». 
Katchen confia un jour que la tâche la plus intimi- 
dante de l’interprète était de communiquer avec 
aisance une émotion à son public. «Le sentiment 
‘être désiré influence grandement ma façon de jouer», 
disait-il. Conscient de son talent, il impressionnait son 
public par sa chaleur et sa générosité et, contrairement 
à d’autres, se montrait capable de retrouver cette 
spontanéité en studio. Rorem raconte par ailleurs que 
«sa vitalité était telle qu'après douze heures de travail 
au piano il pouvait sortir écumer les bars avec nous, 
puis se lever tôt le lendemain matin et recommencer ». 
Dans le tourbillon de cette carrière frénétique, 
Katchen enseigna à quelques élèves, dont Jean-Pierre 
Marty, avec lequel il enregistra les Danses hongroises 
de Brahms à quatre mains, et Pascal Rogé, sur lequel 
il eut une influence déterminante. Atteint d’un cancer 
— contre lequel «il se battit en duel comme Errol Flynn 
dans une scène de film », tout en mettant un point 
d'honneur à en faire peu de cas -, il dut se retirer de 
la scène à la fin de l’année 1968. C’est à Paris qu'il 
mourut le 29 avril 1969, privant le monde, selon le 
musicologue britannique Bryce Morrison, «d’un 
esprit et d’une force vitale totalement libérés, d’un être 
capable de s'élever bien au-delà de la page imprimée 
pour faire partager à son public, dans le monde entier, 
l’idée que la musique est le plus riche et le plus complet 
des miroirs de l'expérience humaine ». + 
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Pédagogie 


ONDES 


Brume, brouillard, fraîche cascade, troubles eaux dormantes ou pluie bienfaisante 
abreuvant la nature, faisant miroiter ses couleurs sous les rayons du soleil qui lui 
succède, l'eau irrigue les portées de nombreuses œuvres pianistiques. Mais le piano, 
lui, n'aime pas l'humidité atmosphérique qui étouffe la richesse de ses harmoniques. 
Et, en bon instrument à percussions, demande à être apprivoisé afin que ses marteaux 
caressent les cordes pour qu'elles chantent à la façon d’une voix humaine. 
«Comment fait-il pour que ses gammes soient si coulées ? », s’interrogeait une des 
auditrices de Chopin, le compositeur qui aura fait chanter le piano comme personne 
avant lui ne l'avait réussi. À sa suite, les post-romantiques, les impressionnistes 
et même nos contemporains ont cherché et réussi à rendre liquide les harmonies 
et les rythmes. Mais encore faut-il apprivoiser le clavier avec les bons gestes pour 
transmettre ces vibrations. Alexandre Sorel et Abdel Rahman El Bacha nous donnent 
la clef d’un monde de sensations merveilleuses que le jazz n’ignore évidemment pas. 
Paul Lay nous offre ainsi une improvisation nonchalante et souple comme une liane, 
sur le Prélude n° 7 de Chopin: les «classiqueux » devraient faire plus qu'y jeter un œil... 


Alain Lompech - Illustrations: Éric Heliot 


P.48 P.44 PE2 
LES CONSEILS MASTERCLASSE LE JAZZ 
d'Alexandre d'Abdel Rahman de Paul 

Sorel El Bacha Lay 


[& Retrouvez nos vidéos pédagogiques sur La chaîne YouTube Pianiste Magazine 
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Pédagogie 


LA LECON 


d'Alexandre Sorel 


Jouer avec 
fluidité et avec 


aisance 


Dans ce numéro aquatique, notre capitaine au 
long cours vous donne le cap pour éviter les 
écueils et fendre les ondes musicales en beauté. 


ouer avec fluidité, qu'est-ce que 
cela signifie ? D'abord, soulignons 
que la fluidité n'est pas un plus 
qui viendrait se surajouter à une 
technique défectueuse. Un jeu fluide est 
un jeu maîtrisé en tous ses éléments — 
rythme, phrasé, tensions et détentes 
de l'harmonie — et exécuté avec les gestes 
adéquats. Ce qui nous éblouit chez un 
grand interprète, cette apparente facilité 
qui donne l'impression que son jeu 
s'écoule comme de l'eau, est avant tout 
le fruit d'un intense travail. Jean-Sébastien 
Bach rappelait que son nom signifie 
«ruisseau » en allemand (ein Bach) et il 
disait aussi: «N'importe qui ayant travaillé 
autant que moi ferait aussi bien que moi. » 
Sans trop s'avancer, on peut tout 
de même en douter quelque peu! 


«Reflets dans l'eau » 
de Debussy 


Voyons d'où peut venir la fluidité 

en général, en prenant un exemple 

dans Reflets dans l'eau de Debussy. En 
premier lieu ici, il faut obtenir la plénitude 
des accords d'accompagnement. Ils 
comprennent de belles dissonances: 
septièmes (réb-do) neuvièmes (réb-mib) 
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onzièmes (réb-solb) etc. D'abord, 

il faut bien habituer notre oreille à ces 
frottements, sinon notre jeu serait loin 
d'être fluide ! Hélas, notre pauvre oreille 
aurait peur de la dissonance: la musique 
serait stoppée dans nos réflexes, comme 
l'eau rencontre un bouchon dans 

sa course! Apprenons donc à écouter 
spécialement les dissonances. Puis, 
paradoxalement, pour obtenir ici un jeu 
qui coule de source (en quelque sorte 
horizontal), il faut commencer par veiller 

à la parfaite synchronisation (verticale) 

de tous ces accords. Le chant joué au 
ténor: la-fa-mi... émergera de la surface 
de l'eau comme un éclat de soleil. Émettre 
toutes les notes des accords parfaitement 
ensemble est une question musicale mais 
aussi technique, car c'est à cette condition 
que la main pourra ensuite se déplacer 
horizontalement sur le clavier: il faut 
obtenir les empreintes. 

— Exemple 1 

Au piano, cette synchronisation de 
toutes les notes n'est pas un acquis, 
c'est un objectif à atteindre: il faut s'y 
entraîner et se corriger dès que nous 
posons les doigts sur le clavier. Mais je 
constate que, lorsque je demande à mes 
élèves de se concentrer spécialement 


sur la synchronisation — que ce soit 

celle des deux mains ensemble ou des 
notes doubles dans une même main-, 
leur écoute est immédiatement bien 
meilleure, et leur jeu gagne énormément 
en fluidité, quel que soit leur niveau. 


«Jeux d’eau » 
de Ravel 


Écrit en 1901, ce morceau porte le sous- 
titre : « Dieu fluvial riant de l'eau qui 

le chatouille ». Ravel précise : «Cette pièce 
est inspirée du bruit de l'eau et des sons 
musicaux que font entendre les jets d'eau, 
les cascades et les ruisseaux. » Hélas lil 
est plutôt difficile de chatouiller les dieux 
avec cette belle pièce d'eau. Comment 
faire, quelles sont les pistes ? 


Les bons doigtés 

D'abord, pour jouer avec aisance 

et fluidité, il faut toujours mettre les 

bons doigtés et y réfléchir beaucoup à 
l'avance. Cela est essentiel dans la vitesse. 
Essayez-en plusieurs. Un bon doigté doit 
préparer la main à ce qui vient après mais 
également laisser la main compacte et 
aussi détendue que possible, en évitant les 
doigts en éventail. La détente physique est 
toujours l'une des conditions de la fluidité 
du jeu. Le problème est qu'il faut maintenir 
en même temps une forte concentration 
de la pensée, et donc une sorte de tension 
mentale: voilà ce qui est difficile ! 


La liberté du poignet 

Pour jouer avec fluidité, une parfaite 
liberté du poignet est indispensable: 
liberté verticale, mais aussi liberté latérale. 
On ne souligne pas assez l'importance 

de la latéralité du poignet. Rien ne peut 
couler de source musicalement si on a le 
poignet bloqué. Pour faire rire mes élèves, 
je fais mine d’avoir le poignet solidement 
fixé par une tige et un boulon. Je saisis 

un tournevis ou une pince imaginaire, 

je dévisse le boulon invisible, et fais 
semblant de le poser sur le couvercle 

du piano: vous voyez, ainsi débloqué, 

le poignet fonctionne en tous sens! Pour 
jouer fluide, il faut également bien sentir 
l'indépendance des gestes entre les 

deux mains. Dans le thème du début de 
Jeux d'eau, la main gauche doit jouer les 
doubles notes parfaitement ensemble, 
ce qui donne un minuscule mouvement 
vertical. En revanche, la droite doit 
dessiner les notes mélodiquement en les 
accompagnant, comme nous l'avons dit, 


Ex. l, Reflets dans l'eau, Debussy 


Andantino molto 2 


(Tempo rubato) £ 
À 


Ex. 2, Jeux d’eau, Ravel 


Ensemble parfait des doubles notes (verticalité) 
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Ex. 3, Étude op. 25 n°2, Chopin 
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> grâce à la souplesse latérale du poignet. 
Les gestes aux deux mains sont donc 
complètement différents. Yonne Lefébure 
interprétait ces Jeux d'eau avec une 
fluidité remarquable; alors qu'elle était 
encore toute jeune, elle les joua devant 
Ravel: «J'ai commencé d'une manière un 
peu détachée, bien que ce soit indiqué “lié” 
pour avoir des sonorités cristallines. Ravel 
s'est alors exclamé: "C'est ça!” Plus tard, 
il me dira à propos de mon interprétation, 
mi-sérieux, mi-blagueur: “Transmettez 

la tradition !"» 

— Exemple 2 

Parfois, nous avons à jouer avec fluidité 
des traits qui ne sont pas si commodes 

ni confortables, comme ce trait en triple 
croches mes. n° 4 qui tourne sur lui- 
même. Comment faire ? D'abord, il faut 
chanter et sentir les intervalles. Ravel 

les choisit étranges, inhabituels: quarte 
augmentée, ré bécarre-sol#, puis quarte 
diminuée, sol#-do bécarre: l'aisance 

de notre jeu dépendra de notre écoute 

et de nos sensations de ces intervalles, 
des espaces entre les doigts. Ici encore, 

la main, à la jointure du poignet, doit 

être aussi souple qu'un chiffon. Et il faut 
accompagner la direction musicale avec 
notre main: lorsque le motif redescend 
vers mi# et si#, la main doit pencher 
vers le pouce, et l’avant-bras basculer 

un peu vers l'intérieur. Ce geste n'est pas 
artificiel, il est dicté par la musique, par le 
dessin mélodique. Fluide avec le corps, 
fluide pour les oreilles! Tout compte, pour 
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jouer fluide, notamment de savoir mettre 
subtilement la pédale. Lorsqu'un phrasé 
débute, le mieux est de descendre le pied 
sur la première note du phrasé: en même 
temps qu'elle. Cela donne une infime 
respiration qui distingue de la phrase 
précédente. Par contre, au sein d'une 
phrase, on relève le pied en jouant la note. 
Enfin, il faut choisir où l'on ne changera 
qu'une demi-pédale pour à la fois 
distinguer les harmonies entre elles, mais 
garder une sorte de halo sonore. Subtil! 


«Étude op. 25 n°2 en fa 


mineur » de Chopin 


> Exemple 3. La fluidité d'un jeu 

de pianiste provient aussi des nuances 
qu'il donne à la phrase, son élan. Pour 
jouer par exemple l'Étude Op. 25 n°2 de 
Chopin, il faut que l'oiseau s'envole: il faut 
nuancer la phrase musicale vers l'aigu, 
augmenter le son vers le point culminant 
de la phrase, le laisser retomber quand 
elle redescend. Point de fluidité sans 
nuance, sans la vie musicale par les doigts, 
c'est le point essentiel! Enfin, il faut aussi 
très bien contrôler le rythme, 

et notamment une écoute des notes 

de chaque temps, de chaque pulsation. 
Un pianiste doit toujours contrôler 

le temps dans son jeu car s'il ne le fait pas, 
il risque d'être tout simplement noyé sous 
un flot de notes! Bref, pour jouer fluide, 

il faut tout simplement faire passer notre 
musicalité dans les doigts. + 


BIO EXPRESS 


Pianiste concertiste, Alexandre 
Sorel est professeur au 
conservatoire de Gennevilliers. 
Il a été pianiste à la Comédie- 
Française et au musée d'Orsay, 
à Paris, ainsi que producteur 

à France Musique. Il a enregistré 
en première mondiale au piano 
les valses d'Emile Waldteufel 

et a été l'un des premiers 

à explorer au disque l'œuvre 
de Marie Jaëll, obtenant 

un Diapason d'Or. Il a créé une 
collection de pédagogie 

du piano, « Comment jouer... » 
(éd. Symétrie), et est l'auteur 
de La Méthode Bleue, destinée 
aux enfants débutants 

(Éd. Lemoine, 2019). Son 
dernier disque est consacré 

à Chopin (Euphonia, 2019). 

Il vient d'écrire Réflexions sur 
l'art de jouer du piano 

(à paraître au 3° trimestre 2021). 


Comment jouer avec fluidité un 
«trois pour deux » ? 


Si vous devez, par exemple, apprendre ceci: 
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 Exercez-vous d'abord très lentement en écoutant chacune des brèves rencontres 
occasionnées par le décalage entre les deux mains. Pas seulement celle des notes jouées 
ensemble mais aussi les rencontres entre une note jouée et une note prolongée. 


— Tenez bien chacune des notes prolongées au-dessus où en dessous de celle qui change. 
C'est ainsi que la main et l'oreille — les deux en même temps — prennent l'habitude du «trois-pour- 
deux ». Alors, si l'on a bien tout écouté, tout devient fluide et facile! 
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MASTERCLASSE 
d'Abdel Rahman 


Le grand pianiste 


Chopin sur le bout des 
doigts et du cœur. 

Il a enregistré en 2001 
une intégrale de ses 
œuvres pour piano 
seul et a sorti en mars 
un disque consacré 

à ses scherzos 

et ballades. || nous 

fait partager son 
admiration pour le 
compositeur polonais 
à travers l'analyse 

de trois morceaux 

qui coulent «comme 
de l'eau». 
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EI Bacha 


franco-libanais connaît 


Chopin Barcarolle en fa diese 


majeur opus 60 


[5 NIVEAU SUPÉRIEUR / CD PLAGE 1 


n an avant sa mort, Chopin 
se trouvait en Ecosse pour une 
série de concerts organisés 
par son élève Jane Stirling. 
Dans une lettre adressée à son ami 
Albert Grzymala, il évoque 
ironiquement les réactions des 
«ladies » à l'écoute de son jeu: 
« Toutes leurs appréciations 
se terminent par ‘“leik water’, c'est 
-à-dire “votre musique coule comme 
de l'eau” Je n'ai pas encore joué pour 
une Anglaise sans l'entendre dire 
“leik water” » 
L'art de Chopin est très complexe; 
l'eau ne peut à elle seule évoquer son 
génie. Mais celui-ci en a la clarté, 
la limpidité, la fluidité et le mystère. 
l'est très probable que le musicien ait 
joué lors de sa tournée en Grande- 
Bretagne ce grand chef-d'œuvre parmi 
ses ultimes compositions; si l'on 
excepte les nocturnes, aucune autre 


de ses œuvres — au plus grand 
désespoir de ses éditeurs — ne porte 
un titre évocateur de la nature. C'est 
dire la force qui lie l'inspiration de cette 
musique au balancement de la gondole, 
aux flots qui ondulent doucement, 

au rêve amoureux, et à la lumière 
scintillante et poétique de Venise, qu'il 
n'a jamais connue autrement qu'en 
imagination. 

La passion est l'une des 
caractéristiques de l'inspiration 
chopinienne. Mais la Barcarolle 
l'exprime de manière positive, 
lumineuse, heureuse. Quelles que 
soient les indications de dynamiques 
relatives à la puissance, notamment les 
fortissimi de la dernière partie, tout est 
constamment imprégné de douceur 

et de délicatesse, de légèreté, 

de modération: a/legretto, un tempo 
sans nervosité, sans stretto — terme 
fréquent dans les partitions des plus 


BIO EXPRESS 

Issu d'une famille de musiciens, 
Abdel Rahman El Bacha est 

né en 1958 à Beyrouth. 

À 16 ans, il obtient une bourse pour 
étudier en France. Son parcours 

au Conservatoire national 


supérieur de musique est émaillé 
de premiers prix. En 1978, 

au Concours Reine Élizabeth 

de Belgique, il reçoit — fait rare — 
le premier prix du jury et celui 

du public. Compositeur 

et interprète, il poursuit une 
carrière internationale, et sa 
discographie comprend un vaste 
répertoire menant de Bach 

à Prokoviev. Il a notamment publié 
une intégrale des sonates 

de Beethoven chez Mirare ainsi 
que l'intégrale de l'œuvre pour 
piano de Ravel chez Octavia 
Record. 


jeunes années -— qui permet de clarifier 
les glissements harmoniques 

en croches des riches accords. 

Le contrepoint, qui s'est développé 

de plus en plus dans les dernières 
créations de Chopin, aussi savant que 
sensible, décuple le lyrisme de cette 
partition tant admirée par Maurice 
Ravel, un compositeur qui a magnifié 
l'élément aquatique, dans un tout autre 
style. Si l'ensemble de l'œuvre est 
somptueusement vêtu de tierces, 

de sixtes, d'octaves, et de toute forme Mes. 35 
de polyphonies, c'est au passage 
dépouillé, à la mesure 35, pp, poco 
più mosso, où ne subsiste qu'une 
simple ligne mélodique, à la saveur pe 
modale, au centre-cœur du piano, que É = ht 
l'émotion submerge notre âme. 


C'est l'une des caractéristiques EE 
du dernier Chopin: la plus forte des DENT Er = 
émotions est celle qui est énoncée avec 

pudeur et discrétion. Led. *% 


poco più mosso 
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Sostenuto 


E— | 
3 5 
Imaginer les grandes Led. + Lao 
liaisons comme des le a bémol répété égal de sonorité 
fils de soie 
DE 


Pad *% Lo 


# Led. 


k Pod. % Pod Æ Po KP E 


arrivée inattendue et attendue du /a bémol mineur 


x Là 


k Led. # Led. + Led 


k Pod. 


Chopin Prélude en ré bémol majeur opus 28 n°15 
« De la goutte d'eau » 


[5 NIVEAU AVANCÉ / CD PLAGE 3 


e cycle des Vingt-quatre Préludes, 
la plus étendue de toutes les 
œuvres de Frédéric Chopin, 

a été conçu à la lumière de ceux 
du Clavier bien tempéré de Jean- 
Sébastien Bach, le compositeur qui, 
avec Mozart, habite l'esprit de Chopin 
depuis son éveil musical. À Majorque, 
Chopin s'était donné la tâche d'achever 
ce cycle commencé déjà deux ans 
auparavant. Plus que le 6° Prélude, 
en si mineur, avec ses notes lentement 
répétées à l’aigu, ou les averses du 8° 
et du 1%, c'est le 15°, en ré bémol 
majeur, qui a été désigné comme étant 
le fameux Prélude « De la goutte d'eau», 
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avec la répétition du /a bémol dans 

le médium du piano. À noter que ce titre 
n'est pas de Chopin, pour qui l'objet 

de la bonne musique n'est pas 

de décrire la nature. Ce Prélude est 

le plus long des vingt-quatre; la lumière 
de la première partie — pourtant 
traversée par la tendre mélancolie 

du si bémol mineur — contraste avec les 
ombres menaçantes de la partie 
centrale, ses accords puissants 

et le profond chagrin qui éclôt, pour 
enfin retrouver, comme transfigurée, 

la lumière initiale de la première partie. 
À la fin d'une lettre que Chopin 
adressait de Majorque à son ami Albert 


Grzymala, on y lit: «Le ciel est aussi 
beau que ton âme; la terre est aussi 
noire que mon cœur. » Le contraste 

et la concision font partie de la nature 
même de Chopin. J'aime beaucoup ces 
deux phrases de George Sand, parlant 
du grand musicien polonais au tout 
début de leur relation amoureuse: 
«C'est un ange de douceur et de bonté. 
Il a fait à Majorque, étant malade 

à en mourir, de la musique qui sentait 
le paradis à plein nez.» Siles 
bienheureux peuvent entendre 

de la musique au séjour céleste, ils 
auront certainement au programme 
ces gouttes d'eau miraculeuses. 


Chopin Cantabile en si bémol majeur 


SZ NIVEAU MOYEN / CD PLAGE 2 


i l'on ne doit garder qu'un seul 
mot pour évoquer la musique 
de Chopin, ce serait «cantabile », 
car tout chante dans 
sa musique : non seulement ses 
prodigieuses inspirations mélodiques, 
violon idéal à la main droite, ou fabuleux 
violoncelle à la main gauche, mais aussi 
les mouvements de la basse, 
les nombreuses lignes harmoniques 
et contrapuntiques. 
Ce que certains nomment très 
maladroitement «traits de virtuosité » 
dans ses grandes œuvres, parce qu'ils 
demandent une grande maîtrise 
d'exécution, est essentiellement 


du chant rapide, ultra rapide quelquefois, 


mais c'est toujours du chant, issu 
d'une voix d’ailleurs, ce qui limite 

les possibilités de battre des records 
de vitesse, si l'on veut rester fidèle 

à l'esprit de cet art purement lyrique. 
Cette courte pièce fait partie 

de la cinquantaine de compositions 
«posthumes »; non pas — ainsi qu'on 
a parfois tendance à le supposer — parce 
que Chopin les a composées à la fin 
de sa vie et n’a donc pas eu le temps 
de les publier, mais surtout parce 


qu'il n'a pas voulu les publier, ne les 
considérant pas dignes de son public. 
Le Cantabile date de 1834, composé 

à Paris, trois ans après son arrivée dans 
cette ville qu'il a tant aimée. Il pourrait 
être une improvisation qu'il a voulu 
offrir à des hôtes; car Chopin, devenu 
vite célèbre, était régulièrement invité 
et reçu comme un prince dans les plus 
beaux salons parisiens. 

À cette époque Chopin ne connaissait 
pas encore George Sand, mais ses 
compositions avaient déjà bouleversé 
l'histoire de la musique et du piano: les 


deux Concertos, les Études, la 1° Ballade, 


le 1°" Scherzo, ou les deux Polonaises 
op. 26 — et la liste des chefs-d'œuvre 
est bien plus longue — témoignent 
d'un génie hors du temps. 

Revenons au Cantabile: la main droite 
déroule une ligne mélodique fine, 
soyeuse et libre; l'écriture de la main 
gauche préfigure déjà celle 

du début de la 4 Ballade, avec ce 
même balancement ternaire. Quatorze 
mesures seulement, mais suffisantes 
pour installer le calme dans notre 
esprit, en douceur, et le prédisposer 

à la méditation, au rêve. + 
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Chopin Scherzi 
& Ballades, Mirare 2021 


1‘ juillet Récital à la Tour 
royale, Toulon (83) 


26 juillet La Roque 
d'Anthéron (13) 
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ENTRAÎNEZ-VOUS AVEC 
Alexandre Sorel 


De Marie Jaëll à Jules Massenet, voici quelques jolies pièces faciles qui vous 
feront chanter sous la pluie et vous balancer au rythme des flots. 


Marie Jaëll, Les Jours pluvieux. Quelques gouttes de pluie 
[5 NIVEAU GRAND DÉBUTANT / CD PLAGE 4 


arie Jaëll fut une grande 
pianiste et compositrice, 
qu'heureusement on connaît 


mieux maintenant. Elle fut à Weimar 

la secrétaire et l'amie de Franz Liszt 
qui parlait de son «énorme et fulgurant 
talent » et lui dit un jour : « Un nom 
d'homme sur votre musique, et elle 
serait sur tous les pianos. » Venant 

de Liszt, le compliment vaut qu'on le 
considère ! Comme pianiste, Marie Jaëll 
pouvait rivaliser avec Clara Schumann. 
Elle fut la première à jouer l'intégrale de 
l'œuvre de Liszt en 1892 puis, l'année 
suivante, la première à donner à Paris, 
Salle Pleyel, l'intégrale des sonates 

de Beethoven. Son œuvre est belle 

et originale, ces quelques gouttes 

de pluie en donnent un aperçu raffiné. 
Quel est le caractère, l'esprit de ce 
morceau ? C'est la première question 
qu'il faut toujours se poser quand nous 
voulons jouer une œuvre. Que sentons- 
nous ici? Ces gouttes de pluies sont 
délicates et paisibles et dans 

la nuance p. Il s'en dégage une douce 
nostalgie: l'enfant a collé son nez 

à la vitre et, silencieux, il contemple les 


Mes. 1-3 


Léger, pas trop vite 
4 


petites rigoles d'eau formées par la pluie 
qui tombe, lors d'une longue après-midi 
d'ennui... 

— D'abord, considérons la petite note 
barrée avant chaque accord. Il faut 
l'anticiper sur le temps: elle doit 
commencer avant la pulsation afin que 
celle-ci ne prenne aucun retard et 
puisse se dérouler de façon régulière. 
Respectez bien le temps du morceau: 
comptez dans votre tête les quatre 
doubles croches à l'intérieur de chaque 
temps: la première note du petit phrasé 
doit tomber exactement sur la 4, C'est 
cela qui est beau ici, la régularité 
hypnotique du rythme: goutte... goutte. 


Charles Grelinger, Sur l'eau, op. 133 
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C harles Grelinger est un 
compositeur très peu connu 
d'origine néerlandaise, 

né à Amsterdam à la fin du xix° siècle. 
À l'âge de dix ans, il a fait des études 
au Conservatoire de Paris, puis il est 
retourné avec sa famille vivre 

à Amsterdam. D'origine juive, il a été 
arrêté pendant la guerre par 

la Gestapo, puis déporté par le convoi 
n° 39 à Auschwitz où il est mort peu 
de temps après. Je me pose 
personnellement la question de savoir 
s'il aurait rencontré au camp de transit 
de Westerbork la grande écrivaine 
Etty Hillesum — auteure d'un chef- 
d'œuvre absolu, Lettres de Westerbork 
(Seuil, 1988) —, qui y servait à cette 
époque d'interprète et subit peu 


de temps après le même sort que 
Grelinger. J'ai du mal à contenir mon 
émotion quand je pense à la rencontre 
possible de ces deux êtres... 

> Comme dans la petite pièce 

de Marie Jaëll, anticipez la pulsation 
avec les petites notes: jouez-les avant 
le temps. Par ailleurs, lorsque nous 
avons une même note à répéter (ici, 
jouer deux fois le sib), nous avons 
tendance à vouloir le faire trop vite 

et nous ne laissons pas le temps à la 
touche de remonter. Laissez le premier 
sib remonter sous votre doigt, sinon 
vous ne pourrez pas jouer le deuxième. 
Si vous veillez à cela, vous verrez que 
vos doigts seront agiles. 

> Cette musique est d'une grande 
simplicité harmonique. Ici, nous avons 


l'en est de la pluie qui tombe comme 
du temps qui va, comme la vie qui 
passe. 

— Par ailleurs, veillez à toujours bien 
jouer les notes doubles (tierces, sixtes, 
quintes) parfaitement ensemble. 

La synchronisation des notes dans les 
doigts est un point très important pour 
la technique. Il n'est pas acquis 

au départ mais, dès le début, il faut 

se corriger pour cela et s'écouter s'il y a 
le moindre décalage. Si vous avez cette 
exigence, vous mémoriserez aussi 
beaucoup mieux... Et puis, jouez avec 
finesse, car ce ne sont que quelques 
gouttes de pluie, n'est-ce pas ? 


deux mesures de dominante 
(do-mi-sol-sib), suivies de deux 
mesures de tonique (fa-la-do). Sentez 
bien que le premier accord interroge, 

il évoque une question: suspendez 
votre jeu, ne le posez pas. La deuxième 
harmonie est la réponse, elle nous 
soulage. Vivez cela physiquement 

et moralement. Si vous vous 
représentez bien ce fond harmonique, 
il sera très facile de jouer votre mélodie 
avec fluidité : elle s'écoulera toute 
seule ! Un pianiste sait nommer les 
harmonies et les ressent dans son 
corps. La musique est un voyage 
physique et spirituel. Aujourd'hui, 
partons rêver sur l'eau, mais en toute 
connaissance des données de 
navigation... 
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Georges Bachmann, Adieux au rivage 
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eorges Bachmann est 
G un compositeur de musique 

de ballet et de pièces légères pour 
piano. || naquit deux ans après Marie 
Jaëll mais, contrairement à elle, 
il a sans doute franchi le siècle dans une 
bulle de champagne. C'était un temps 
où l'on pouvait composer des musiques 
agréables sans se poser trop 
de questions. La Chanson de Lucette, 
Une fleur pour un baiser, Gerbe de roses, 
sont autant de titres surannés, rose 
bonbon et ornés de jolies gravures, prisés 
par la société du Second Empire. Mais 
il est vrai, c'était le monde d'hier... 
Cette pièce, Adieux au Rivage, est 
en revanche plus profonde, écrite dans 
la tonalité de fa mineur. 
D'abord, sentez bien le balancement 
à 6/8. La mesure ternaire a un caractère 
fluide, on pourrait dire «liquide »,comme 
la Barcarolle de Chopin traitée dans 
ce même numéro. Votre rythme doit être 


parfait, notamment par l'exactitude 

de la croche-pointée + double croche: 
do(o)-ré-do-fa, mi-ré/ do-la-si-do(o-o). 
Sentez bien la prolongation de la croche 
par le point: do-o. C'est ainsi que votre 
musique sera balancée et larguera 

les amarres. 

> Par ailleurs, éprouvez le bel 
enchaînement harmonique un peu triste 
des accords au début; fa mineur 

(1° degré) puis si bémol (4° degré) 

et retour à fa mineur. On appelle cette 
succession «cadence plagale ». Elle a un 
parfum antique. Encore une fois, n'ayez 
pas peur du solfège ni de l'analyse 
musicale! Ils ne sont pas du tout 
ennuyeux, bien au contraire: 

en apprenant à nommer les choses 

de la musique, on les ressent mieux, 

et c'est ainsi qu'au fil des années le 
bonheur s'accroît à jouer de la musique 
en toute connaissance de cause. 

La mes.n° 3 interrompt notre 


Jules Massenet, Eau dormante 


1 NIVEAU MOYEN / CD PLAGE 7 


e titre de cette pièce en donne 
[ l'atmosphère: elle est triste, 

mystérieuse. Voyons le motif qui 
commence par la main gauche. Elle 
dessine une sorte de flux et de reflux très 
lent et paresseux, l'onde d'un lac ou d'une 
mare au bord duquel on s'immergerait 
dans une songerie profonde: «lent et 
calme », indique Massenet. Pour faire 
sentir cette imperceptible mouvance 
de l'eau, appliquez un léger crescendo 
de la basse, sol, vers la note tenue: si 
bémol qui est une syncope (appuyez-la!). 
> Mettez bien le bon doigté : 2° doigt 
sur ré, puis tournez autour du pouce 
(sol) avec le 3° doigt. Attention, 
ne relevez pas le poignet, sinon on perd 
le contact des pulpes de doigts avec 
le clavier. Ensuite, redescendez avec les 
mêmes doigts: 3°, pouce, 2°et 5°, 
toujours sans casser votre poignet. 
— Mes. n°4, sentez l'étrangeté de la 
rencontre dissonante entre le fa# de la 
main droite et la basse: sol prolongé à la 


Mes. 1-4 


balancement rassurant. Elle sonne 
comme un voile d'inquiétude avec ses 
triolets de doubles croches car, tandis que 
la première phrase s'étendait sur deux 
mesures complètes, le phrasé se coupe ici 
et se termine au bout d'une noire pointée. 
Il y a comme un halètement. Ce n'est pas 
facile au début de séparer ces petites 
phrases car notre cerveau n'aime pas 
beaucoup les changements! Mais une fois 
que l'oreille a compris, les doigts auront 
compris aussi, et la musique sonnera 
alors telle qu'elle a été écrite. 


Mes. 3 
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m. gauche. Toute musique a une saveur 
particulière due à ses consonances où 
dissonances. Vibrez avec elles. 

> Le compositeur Vincent d'Indy écrivit 
dans son Traité d'harmonie qu'il faut 
toujours considérer non seulement les 
successions d'accords, mais les lignes 
horizontales, mélodiques, qui permettent 
de passer de l’un à l’autre. Rien n'est plus 
juste. Prenons ici l'exemple des mesures 
nS3àn° 6: pour retenir cette m. gauche, 
chantez et écoutez les notes qui sont 
semblables d'un accord à l'autre, et celles 
qui «bougent » : de la mes. n°3 à la mes. 


n°4: sol + ré est commun mais sol, la, sib, 
devient dans la mes. suivante /a, sib, do. 
— En revanche, mesures n° 4et n°5, 
une seule note bouge: la deuxième 

de l'arpège, le ré joué avec le 2° doigt 
devient mi bémol. Chantez bien la ligne. 
— Efforcez-vous ainsi de toujours 
déceler les voix pour passer d'un accord 
à l'autre. La musique est un mélange 
d'harmonie (vertical) et de contrepoint 
(linéaire). N'ayez pas peur de ces mots: 
lorsque l'on comprend ce genre 

de choses, on apprend tellement plus 
facilement !+ 
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Pédagogie 


LE JAZZ de 
Paul Lay 


Chopin est à l'honneur dans ce numéro placé 
SOUS le signe de l'eau. Notre professeur a choisi 

le «Prélude n°7 en la majeur » pour nous entraîner 
dans le courant chantant et nonchalant du blues. 


onjour à tous, pour ce numéro, 

je vous propose de revisiter 

le Prélude n°7 en la majeur 

de Chopin, en lui donnant une 
coloration blues assez lente. Le style 
s'apparente au gospel. 


ARCHITECTURE DE 
L'ARRANGEMENT 

— L'arrangement est découpé 

en quatre parties: 

— Un thème À 

— Un thème A prime (A) 

— Un thème B (une section que j'ai 
rajoutée dans laquelle la main gauche 
a la voix principale). Dans cette section, 
il y a aussi une partie improvisée 
possible. 

— Une partie C qui est un retour 

du thème de Chopin joué à l'octave 
supérieure avec un contrechamp 

à la main gauche qui reprend la ligne 
mélodique de la section précédente. 
C'est une sorte de contrepoint 


PARTI PRIS 

Bien entendu, ce morceau devra garder 
le caractère fluide souple, très chantant 
«bel canto » de la mélodie. 

Ce qui change le caractère du morceau 
initial au niveau du balancement, c'est 
surtout le traitement main gauche 

en arpèges brisés. ll est typique 


de l'accompagnement du blues au piano. 


Une fois n'est pas coutume, j'ai rajouté 
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une section improvisée, moins longue 
que les morceaux de jazz des numéros 
précédents du magazine, mais qui vous 
donne l'occasion de bien travailler les 
deux parties de votre cerveau, 

la rationnelle et la créative! 


INTERPRÉTATION 

Je vous propose un tempo assez lent, 
vous pouvez bien sûr le jouer assez 
souple, mais relativement droit dans 
l'ensemble. 

Faites bien chanter la mélodie. Pour 

la reprise À, amusez-vous avec certains 
contrastes ou certains changements 
d'articulations (voir la vidéo) 

À la section B, j'ai écrit une mélodie 

à la main gauche, vous pouvez jouer 

le texte tel quel et continuer directement 
jusqu'à la lettre C, mais vous pouvez 
également vous amuser à improviser 

la main gauche tout en gardant 

le rythme de la main droite. 

Lorsque nous arrivons à la lettre C, l'idée 
est de souligner l'aspect contrapuntique 
de cette section, entre le thème 

à la main droite qui est joué à l'octave 
supérieure et l'élément thématique 

de la main gauche qui s'enchevêtre. 
Dans cet arrangement, il y a des 
passages qui peuvent être difficiles 

à réaliser, car il y a des accords assez 
larges, des octaves etc. 

Pas de panique, vous trouverez dans 

le cahier d'exercices une version à 


BIO EXPRESS 


Paul Lay est pianiste 

et compositeur. Il a étudié 

au conservatoire de Toulouse 
puis au CNSMDP, département 
jazz et musiques improvisées. 
En 2014, il reçoit le Grand Prix 
du disque de jazz de l'Académie 
Charles Cros pour son album 
Mikado. En 2016, l'Académie 

du jazz l'élit meilleur artiste 
jazz français de l'année. 

Son dernier album, Deep Rivers, 
est sorti en janvier 2020 

chez Laborie Jazz. 

La même année, il obtient 

la Victoire du jazz du meilleur 
artiste instrumental. 


ACTUS 


1‘ juillet Concert avec Géraldine 
Laurent à Niort 

11 juillet Avec Géraldine Laurent 
sur l'île de Porquerolles 

12 juillet Avec Isabelle Sorling 

à Chaumont 

19 juillet Au Festival de la Vézère 
21 juillet Avec Isabelle Sorling 

à Saint-Paul-de-Vence 

25 & 26 juillet À Anglet 
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Piano Clavier 
SOLO arrangeur 


Pédagogie 


Séq. 1 : version simplifiée mesure 28 


puis rajouter main droite 


ex. solo main gauche 


puis rajouter main droite 


> simplifiée de la mesure 28 à la 
mesure 32 (séquence 1). Et une version 
également simplifiée de la mesure 33 
(séquence 2). 


IMPROVISATION 

Comme je le disais plus haut, la section 
B est l'occasion de donner une certaine 
liberté à la main gauche. Il s'agit donc 
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d'improviser des mesures 20 à 26. 

Et, cette fois-ci, c'est la main gauche qui 
dirige le chant. Cette mini grille est 
basée sur deux accords: E7 (mi-sol#- 
si-ré) et la majeur (la-do#-mi). 

Vous pourrez retrouver sur les 
séquences 3 et 4 les différentes 
gammes qui peuvent être utilisées pour 
l'improvisation de cette partie. 


ex. solo main gauche 


Bien entendu, il faudra d'abord que vous 
travailliez les deux mains séparément. 
D'abord la main gauche seule pendant 
un bon moment: jouer les gammes, 
trouver des motifs, travailler 

au métronome, puis on rajoutera la main 
droite petit à petit. Cette section est bien 
sûr détaillée dans la vidéo. 

À bientôt et bon travail ! + 


POUR ALLER PLUS LOIN 
Par Alain Lompech 


Recommandations autour des œuvres du cahier de partitions 


‘eau, la terre, l'air, le feu 

constituent l'univers 

selon Empédocle. Le 

philosophe et ingé- 
nieur présocratique (490- 
430 env. avant notre ère), # =) 
leur ajoute l'amour etla 2% © 
haine qui les unit et les É où 
sépare alternativement, 
dans une vision du monde qui 
se nourrit de la fusion du visible 
et de l'invisible. Mêlées, l'eau et 
la terre sont le matériau du potier, 
comme l'harmonie et la mélodie 
formeront la musique dès qu'elle quit- 
tera les rives de la seule modalité et du 
chant homophonique pour celles de la 
polyphonie puis du chant accompagné. 
Et l'on pourrait dire que la musique est 
composée de hauteurs, de durées, de 
vitesse et de couleurs dont les composi- 
teurs se sont servis comme les premiers 
bâtisseurs assemblaient de briques de 
terre leurs maisons. Sans doute, les musi- 
ciens ont ajouté la suggestion dans la 
tentative toujours malhabile de vouloir 
composer une musique descriptive qui 
n'existe pas, comme Stravinsky l'a un jour 
déclaré de façon définitive : «On ne met pas 
deux œufs sur le plat en musique »… 
> Mais, pour autant, l'élément liquide qui 
nous occupe ce mois-ci parcourt la 
musique savante occidentale comme les 
musiques des peuples qui en sont si éloi- 
gnés. Cette eau est si souvent là qu'elle 
tombe du ciel comme dans Les Jours plu- 
vieux de Marie Jaëll, nous convie à une 
promenade en canotier Sur l'eau de 
Charles Grelinger, à un voyage au long 
cours avec les Adieux au rivage de Georges 
Bachmann, avant que le navire ne soit 
encalminé sur l'Eau dormante de Massenet, 
ne nous terrifie par la goutte d'eau qui 
tombe inlassablement dans le Prélude op. 
28 n°15 où nous berce dans la lumière 
dorée de la Barcarolle de Chopin... Le 


compositeur y fusionne l'eau, l'air, la brume 
et la lumière dans un récit que Maurice 
Ravel a salué ainsi: «Ce thème en tierces, 
souple et délicat, est constamment vêtu 
d'harmonies éblouissantes. La ligne mélo- 
dique est continue. Un moment, une 
mélopée s'échappe, reste suspendue et 
retombe mollement, attirée par des accords 
magnifiques. L'intensité augmente. Un 
nouveau thème éclate, d'un lyrisme magni- 
fique, tout italien. Tout s'apaise. Du grave 
s'élève un trait rapide, frissonnant, qui plane 
sur des harmonies précieuses et tendres. 
On songe à une mystérieuse apothéose. » 

> Cette Barcarolle doit être écoutée dans 
les interprétations si dissemblables de 
Dinu Lipatti (Warner), de Martha Argerich 
(DGG), de Vlado Perlemuter (Nimbus), 
d'Alfred Cortot (Warner), de Vladimir 
Horowitz (Sony) et bien sûr d'Arthur 
Rubinstein (RCA-Sony) pour s'imprégner 
de son balancement caractéristique, de la 
splendeur de son harmonie, de sa beauté 
mélodique et, par-dessus tout, de son 
climat crépusculaire vénitien… 

Or, rien n'est moins liquide que le piano. 
C'est un instrument à percussion! Le mar- 
teau y percute les cordes plus où moins 


vite et tout l'art du musicien 
consiste, quand la musique 
l'exige, à transformer cette 
succession de notes frap- 
pées en un continuum 
— sonore qui fasse «oublier 
les marteaux », comme le 
demandait Debussy à ses 
interprètes. Le compositeur 
des Jardins sous la pluie, 
d'Ondine, des Reflets dans 
l'eau, de L'Isle joyeuse, de Voiles 
ne supportait ni les pianistes au 
jeu trop articulé ni les «virtuoses » 
au jeu trop «pianistique ». 
> Sous son apparente facilité, le 
15° Prélude de Chopin cache en fait une 
grande difficulté dans la conduite du temps 
et des nuances dynamiques, dans l'illusion 
qu'il faut donner de la puissance destruc- 
trice d'un /a bémol-sol dièse répété de plus 
en plus fort au long d'un prélude dont la 
durée d'exécution varie de plus d'une 
minute et demi, selon le tempo que l'on 
prendra et qui ne devra pas bouger... mais 
s'accorder avec la densité du son. 
Il existe de nombreux enregistrements 
magnifiques de ce Prélude depuis celui 
d'Alfred Cortot en 1933-1934 (Warner), 
jusqu'à celui de Claudio Arrau capté dans 
une stéréophonie magnifique (Decca), de 
Maurizio Pollini (DGG), de Nelson Freire 
(Sony), de Nikolaï Lugansky (Erato) ou 
encore celui, tout récent, de Behzod 
Abduraimov (Alpha)... Tous différents, 
tous idéaux pour retrouver l'esprit de ce 
morceau composé à Valldemossa par un 
Chopin hanté par l'idée de la mort... née 
du songe d'une simple goutte d'eau qui 
frappe la vitre de la cellule d'un cloître des 
Baléares qui devient un cauchemar quand 
elles se démultiplient pour oppresser sa 
poitrine. Le risque, avec ce Prélude, est 
de forcer la sonorité du piano jusqu'à ce 
qu'il zingue trop et casse les oreilles plus 
qu'il n'oppresse. + 
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À VOTRE PORTÉE 


Chopin revisité 


Le plaisir de jouer les 
œuvres du maître 
polonais ne s épuise 


pas. On se précipitera 


donc sur ces trois 
études publiées chez 
Peters —- moins 
célèbres que leurs 
vingt-quatre grandes 
sœurs, mais au 
charme irrésistible. 


CHOPIN 


TROSS NOUVELLES ÉTUDES 
x pme le Abd ce A 


— Trois Nouvelles Etudes opus 
posthume de Frédéric Chopin, 
éditée par Roy Howat pour 

les éditions Peters 
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ianistes, musicologues 
et chopiniens peuvent se réjouir 
de cette belle édition des Trois 
Nouvelles Études de Chopin, 
dernière publication en date de Peters 
dans le cadre de son ambitieuse édition 
critique des œuvres du compositeur. 
L'Édition nationale polonaise 
a longtemps dominé la question, 
ainsi que celle publiée sous le nom 
de Paderewski, mais Peters et son 
excellente équipe de chercheurs 
s'imposent aujourd'hui à leur tour, 
en confrontant interprétation et texte, 
notamment à travers cette nouvelle 
publication réalisée sous le regard 
aiguisé de Roy Howat. Le pianiste 
et musicologue met en pleine lumière 
ces trois études qui, malgré un lyrisme 
envoûtant, n'ont jamais pu sortir de 
l'ombre portée des célèbres vingt- 
quatre Études des Opus 10 et 25. 
Offertes par Chopin au pianiste 
et compositeur lgnaz Moschelès, 
les Trois Nouvelles Études n'étaient 
pas destinées à être jouées en public, 
mais à être publiées dans une 
anthologie pédagogique dirigée par 
Moschelès et par le compositeur, 
journaliste et musicologue François- 
Joseph Fétis, judicieusement appelée la 
«Méthode des méthodes ». Lors de leur 
publication en 1840, quelques années 
après la composition des Études opp. 10 
et 25, Chopin était déjà admiré pour sa 
maîtrise du genre «étude pour piano »: 
la complexité harmonique, mélodique 
et structurelle de ses courtes 
compositions transcendait le simple 
défi virtuose. S'il n'était pas le seul 
compositeur à se consacrer au 
développement des techniques 
pianistiques, son rôle dans la 
transformation de l'étude d'un humble 
exercice en une authentique expression 
artistique et poétique sera 
révolutionnaire pour l'instrument 
et pour l'histoire de la musique. 
La première des trois études que nous 
regardons aujourd'hui part d'un travail 
sur la polyrythmie pour ouvrir tout un 
monde de couleurs automnales digne 
d'un nocturne: une houle d'arpèges 


tourmentés à la main gauche déferle 
sous le chant sinueux de la main droite. 
Chopin aimait tant ce joyau qu'il l'avait 
partiellement recopié dans les albums 
d'autographes de certains amis, tels la 
pianiste Jenny Veny ou le sculpteur 
Jean-Pierre Dantan. Ces fragments 
informels ont toute la valeur d'un 
manuscrit authentique. Ils ont permis, 
pour cette édition, de reconstituer 
quelques variations mélodiques 
proposées comme ossia. 

Ce choix demeure fidèle aux souhaits 
de Chopin, tout en soulignant l'évolution 
permanente d'un texte musical qui n'est 
pas figé pour son auteur. Toutefois, les 
nombreuses sources — parfois erronées 
— associées aux œuvres de Chopin font 
de la reconstitution d'une version 
absolue une tâche redoutable, tant elle 
est truffée de pièges qu'il faut déminer. 
Si d’autres éditeurs privilégient la 
synthèse de plusieurs sources pour 
mettre au point une édition, celle de 
Peters préfère s'appuyer sur le 
manuscrit principal préparé par Chopin 
lui-même afin d'éviter que des détails 
secondaires ne viennent brouiller les 
intentions réelles de l'auteur. 

Mise au service de la lisibilité du texte, 
cette nouvelle édition ne propose 
volontairement aucun doigté qu'aurait 
pu donner Roy Howatt, mais conserve 
ceux de Chopin présents dans son 
manuscrit principal. Or, les quelques 
doigtés du compositeur et pianiste sont 
révélateurs d'une inventivité pianistique 
étonnante, notamment dans l'emploi 
mélodique et virtuose du pouce : la 
Première Étude l'utilise ainsi 
consécutivement pour énoncer un 
motif mélodique, tandis que la Troisième 
exige qu'une brillante descente 
d'arpèges soit exécutée par le pouce 
seul! Ces indications inédites avaient 
tellement perturbé les éditeurs du 

xIx° siècle qu'ils avaient supprimé les 
plus novatrices. Aujourd'hui, ils sont les 
révèlateurs de la richesse de l'invention, 
de l'imagination foisonnante du 
compositeur franco-polonais 
«inventant » un instrument aux 
possibilités infinies. + Melissa Khong 
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PIANOS À LA LOU 


LARS VOGT 


LE PIANISTE ET DIRECTEUR MUSICAL 

DE L'ORCHESTRE DE CHAMBRE DE PARIS 

ÉVOQUE POUR NOUS LES INSTRUMENTS 
QUI ONT JALONNÉ SA VIE. 


Chez moi, à Nurembers, j'ai un 
piano à queue Steinway B. La 
pièce dans laquelle il se trouve 
est vraiment minuscule, il ny 
a qu'un petit bureau dans un 
coin et une étagère. C’est vrai- 
ment la pièce dédiée au piano! 
On peut y faire des duos, peut- 
être des trios, mais vraiment 
pas plus. Et, par égard pour mes 
pauvres voisins, j'ai bien sûr des 
tapis absolument partout: aux 
murs, sous et sur le piano. 


Le premier piano sur lequel 
j'ai travaillé était celui de ma 
grand-mère, qui habitait avec 
nous à l’époque. C'était un 
Yamaha tout blanc! (rire) Mes 
deux grandes sœurs jouaient 
aussi, ce piano a donc toujours 
été là, à la maison. Il ne me res- 
tait plus qu'à apprendre! 

Plus tard, quand j'ai commencé 
à faire des progrès rapides, 
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mes parents m'ont acheté un 
Schimmel demi-queue — mar- 
ron celui-là ! — que j'ai aussi 
beaucoup aimé. 


Parfois on trouve un instru- 
ment qui est presque parfait. 
J'adore le son des Steinway, et 
l'éventail de couleurs qu'il peut 
avoir quand il est bon. 


J'aieu 
l'occasion 
d'essayer des 
instruments 
de l'époque 
de Beethoven. 
IIS ne m'ont pas 
vraiment plu. 
Mais il y a toujours la question 


du répertoire. Quand on joue 
du Schubert ou du Schumann, 


par exemple, ou quand on 
accompagne des mélodies au 
piano, la mécanique de répéti- 
tion est bien trop importante. 
Les pianos contemporains 
sont vraiment «trop» pour 
ce genre de répertoire. Il faut 
quasiment faire semblant, 
biaiser, et presque empêcher 
les touches de remonter pour 
obtenir le son tendre et délicat 
de l’époque. 

Cela étant dit, je n'aime pas 
particulièrement jouer sur des 
pianos anciens. J'ai eu l’occa- 
sion d’essayer des instruments 
de l’époque de Beethoven qui 
ne m'ont pas vraiment plu. 
En revanche, ceux de l’époque 
de Brahms, dans les années 
1870-1880, comme les Erard 
ou les premiers Bechstein 
étaient vraiment formidables. 


Mais bien sûr, lorsqu'on joue 
avec un orchestre et des ins- 
truments modernes, ils sont 
bien trop faibles. En vérité, il 
est sûrement impossible d’avoir 
à la fois la qualité des pianos 
contemporains et la délicatesse 
du jeu d'époque, qui tenait en 
partie à la mécanique des ins- 
truments. 
Propos recueillis 
par Lou Heliot 


LARS VOGT 


JANÂCEK Œuvres pour 
piano, Ondine 2021 


GIORGIA BERTAZZI 
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JONAS VITAUD 


È (S— 


JONAS VITAUD 
Beethoven 1802 
Mirare 

Le jeune Beethoven, 
atteint de surdité, s'effondre 
en 1802 dans une terrible 
crise lors d'une année 
charnière de sa vie 

créatrice et personnelle, 

en venant même à rédiger 

le fameux «testament 
d'Heiligenstadt ». Avec une 
hauteur de vue remarquable, 
Jonas Vitaud rend hommage 
aux œuvres singulières 

nées cette année-là. Sous 
ses doigts, l'humour et la 
grandeur transfigurent 

les Variations «Eroica », 
l'angoisse et la rêverie 
dominent la Sonate «La 
Tempête », jouée ici d'une 
façon bouleversante. Un 
grand disque. Melissa Khong 


SÉRÉNADE 


FLORE MERLIN ET 
RAPHAEL JOUAN 
Sérénade 

Vierne, Boulanger, 

Debussy, Fauré 

Initiale 

Associé à l'orgue, Louis 


Jazz 


ORCA 

Kathrine Winfield Big Band 
Stunt Records / UVM. Maestro 

+ Pianiste danoise, 
Kathrine Winfield a appris 
le piano au Musikhôgskolan 
de Malmô en Suède, puis 
avec Jan Lundgren. Ayant 
assimilé la littérature 


Vierne (1870-1937) est aussi 
l’auteur d'admirables pages 
de musique de chambre. Le 
violoncelliste Raphaël Jouan 
s'est pris de passion pour sa 
Sonate pour violoncelle et 
piano et a bâti autour d'elle un 
programme «français», avec 
la complicité de Flore Merlin — 
qui joue un splendide Erard de 
1903. Leur interprétation est 
aussi noble qu'éloquente et 
l'on ne résiste pas davantage 
à leur interprétation sensible 
des rares Trois Pièces de 
Nadia Boulanger. La Sonate 
de Debussy est fantasque 

à souhait tandis que la 
Sérénade op. 98, et la Sonate 
n°2 de Fauré, au lyrisme 
ample et naturel, offrent 

des compléments idéaux 

à ce récital. Alain Cochard 


LAURENT CABASSO 
Toccatas de Bach 

Paraty 

+ Pianiste discret, Laurent 
Cabasso quitte le répertoire 
des xix° et xx° siècles pour 
se tourner vers les rares 
toccatas de Bach, son 
premier disque consacré 
au «père de la musique ». 
Ces sept œuvres de jeunesse 
rayonnent à travers la 
vitalité d'un jeu lumineux, à 
l'expression subtile, baigné 
dans la clarté de la sonorité 


classique de l'instrument, 
elle a préféré inclure le piano 
dans un ensemble 

de dix-sept jeunes musiciens 
parmi les plus doués 

du Danemark, ajoutant 

à son rôle de pianiste celui 
d'arrangeuse et 
compositrice. Car, avec 

ce quatrième disque 

en grande formation, 

la complexité et la richesse 


de l'Opus 102, un piano aux 
cordes parallèles créé par le 
facteur Stephen Paulello. Une 
virtuosité sans démonstration 
galvanise les Toccatas 
BWV 913 et 914 tandis que 
le lyrisme inattendu des 
adagios fait s'entremêler 
grâce mozartienne, pathos 
beethovénien et chant 
schubertien, comme un clin 
d'œil aux générations à venir. 
M.K. 


AMERICAN DECCA 
RECORDINGS 


RUTH SLENCZYNSKA 
Complete American Decca 
Recordings 

Eloquence 

+ Elle a été élève de Cortot, 
Hofmann, Petri, Schnabel 

et Rachmaninobv, et joue 
encore aujourd'hui. Son 
nom ? Ruth Slenczynska. 
Née en Californie de parents 
polonais en 1925, elle sera 
une enfant prodige, comme 
le monde du piano en a 
connu peu: à Berlin, âgée 
de 6 ans, elle est comparée 
à Mozart! Dressée à la 
baguette, elle subira le rythme 
infernal de neuf heures de 
travail quotidien, les sévices 
corporels et les humiliations 
que son père violoniste lui 
infligeait. Pourtant, dans son 
autobiographie, Forbidden 
Childhood («Enfance 
interdite »), qu'elle fera 


de ses compositions 

et de ses arrangements, 

sur les plans harmoniques 
et rythmiques, elle montre 
qu'elle exige des instruments 
qu'ils jouent en évoquant 

les phrasés ductiles 

du clavier: c'est là un défi 
qu'elle leur lance. Ses huit 
compositions sonnent ainsi 
d'une manière très originale, 
osant des combinaisons 


paraître à 32 ans — elle avait 
déjà donné 1600 concerts! 
—, Slenczynska dira que «le 
prix à payer n'avait pas été 
trop important». Tous les 
enregistrements réalisés par 
la pianiste, de 1957 à 1963, 
sont enfin réédités sur CD 
accompagnés d'un texte 
très documenté, illustré de 
nombreuses photos. Dans 
les Études opp. 10 et 25, les 
Préludes op. 28, les valses, 
impromptus, scherzos et 
ballades de Chopin, on 
admire la technique d'acier, 
le tempérament volontaire et 
la poésie de Slenczynska, qui 
se fait flamboyante et sans 
aucun maniérisme dans la 
Rhapsodie espagnole, les Feux 
Follets, de Liszt, captivante 
dans Barték, Mendelssohn, 
Scarlatti, Schubert, Debussy, 
Prokofiev, ou Rachmaninov, 
dont elle n’a enregistré que 
deux des préludes. Le dixième 
disque réunit le Premier 
Concerto de Liszt ainsi qu'un 
Deuxième de Saint-Saëns au 
finale incandescent, et conclut 
avec panache cet hommage. 
Jean-Michel Molkhou 


JEAN-FRÉDÉRIC NEUBURGER, 
JEAN-FRANÇOIS HEISSER 

ET SERGE LEMOUTON 
Mantra. Stockhausen 

Mirare 


de timbre souvent inouïes, 

des énoncés lapidaires 

ou longuement développés 

au sein desquels les 

interventions de son piano 

transfigurent ce que l'on 

croyait attendre d'un clavier, 

dessinant avec force 

et un indéniable talent 

un autre visage, moderne 

et passionnant, du piano. 
Jean-Pierre Jackson 


Ce trio formidable nous 
entraîne dans l'univers 
insolite de Stockhausen, en 
exploitant toutes les capacités 
expressives et sonores du 
piano, accompagné par les 
percussions et l'électronique. 
Les trois interprètes partagent 
leur goût de l'innovation, à 
travers des rythmes et des 
timbres saisissants, des 
couleurs en clair-obscur, 

et un sens infaillible de 
l'architecture. M.K. 


WAGNER 
LATCHOUMIA 


VANESSA WAGNER ET 
WILHEM LATCHOUMIA 
This is America! 

La Dolce Volta 

+ Musiciens aux goûts 
éclectiques, Vanessa Wagner 
et Wilhem Latchoumia se 
montrent porte-parole du 
langage envoûtant de l'avant- 
garde américaine. Sans 
jamais frôler le stéréotype, 
les interprètes creusent, 
au-delà des apparences, le 
minimalisme pour souligner 
les tableaux vivants que peint 
Meredith Monk, la tension 
harmonique de Philip Glass 
et les sonorités imbriquées 
chères à John Adams. Et quel 
contraste avec l'explosion 
rhythmique et mélodique du 
West Side Story de Bernstein! 
Ce disque est une irrésistible 
invitation au voyage. M.K. 


BALLADES 

Thierry Maillard 

NoMadMusic / Pias. Maestro 

— Déjà le dix-neuvième 
disque de Thierry Maillard! 
En compagnie du 
contrebassiste Thomas 
Bramerie et du batteur André 
Ceccarelli, deux «pointures » 
de la scène musicale 
française, il propose dix-sept 
thèmes figurant sur ses 


LE COUP 


DE CŒUR 


Laure 
Mezan 


Moment de grâce 


LEIF OVE ANDSNES 
et le Mahler Chamber Orchestra 
«Momentum 1785 » 2 CD SONY CLASSICAL 


près un formidable voyage 
beethovénien, Leif Ove 
Andsnes et ses complices du 
Mahler Chamber Orchestra 
ont choisi, pour leur nouvelle aventure commune, d’explo- 
rer une année cruciale dans la vie créatrice de Mozart. En 
1785, le compositeur savoure sa liberté, se délecte de ses 
succès auprès du public viennois, adhère aux idéaux ma- 
çonniques et fait entrer la musique concertante dans une 
nouvelle ère: dans ses Concertos KV 466, 467 et 482, le soliste 
s’'émancipe, un dialogue différent s’instaure avec l'orchestre, 
une narration plus complexe s’impose. 
Jouant sur les contrastes et sur la spontanéité de leurs 
échanges, Leif Ove Andsnes et ses partenaires — qui se fai- 
saient face lors de l’enregistrement — traduisent admirable- 
ment l'esprit chambriste de ces concertos, tout en faisant 
planer l'ombre de Don Giovanni ou souffler l'esprit des 
Noces de Figaro. Tout cela n’est que théâtre, de l’ordre du 
ludique et des «larmes de crocodile» nous rappelle le pia- 
niste dont on apprécie, ici, la pudeur, l'élégance, l’art de 
jongler avec l'émotion et la désinvolture mozartienne. Il 
sait aussi nous entraîner, pas à pas, dans le monde de 
Beethoven que préfigurent les trois concertos de ce 
Momentum 1785. La Fantaisie en ut mineur KV 475 et le 
Quatuor pour piano et cordes en sol mineur KV 478 com- 
plètent cet admirable programme où se glisse la Musique 
funèbre maçonnique dont le Mahler Chamber Orchestra 
nous livre une interprétation profonde et dramatique. + 
1 Retrouvez Laure Mézan dans «Le Journal du classique » 
du lundi au vendredi à 20 heures sur Radio Classique. 


disques précédents, mais 
qui ici bénéficient d'un 
traitement qu'il explicite 
lui-même: «Avec ce disque, 
j'ai voulu révéler ma face 
cachée, mettre mon cœur 
et mes sentiments au service 
de la musique. Tel un fil 
d'Ariane, il retrace ma vie 
musicale et rassemble les plus 
belles ballades égrenées 
dans mes différents 


enregistrements. L'idée 

d'un album épuré, dédié à la 
musicalité et ayant pour seul 
et unique objectif l'émotion 

à l'état pur me hantait depuis 
longtemps.» Et, en effet, loin 
du fracas du monde, sans 

la moindre volonté 
démonstrative, avec attention 
et nostalgie (la noblesse 
même de la poésie), il laisse 
chanter ses doigts.+ J.-P. J. 
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La lecon de 


musique 


d'Alfred Brendel 


UN BEAU COFFRET PUBLIÉ PAR DECCA 
RETRACE QUARANTE ANS DE LA CARRIÈRE 
DU PIANISTE. L'OCCASION DE RENDRE 
HOMMAGE À CE GRAND MAÎTRE ÈS STYLE, 
À CE POÈTE ET PENSEUR, MERVEILLEUX 
INTERPRÈTE DE SCHUBERT. 


ertigineux, c’est le 
mot qui vient à l’es- 
prit quand on 
explore ce coffret de 
cent quatorze 
disques. Publié en 2015, tout 
juste réédité pour fêter les 
90 ans du pianiste, il réunit tous 
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ses enregistrements réalisés 
pour Philips durant quarante 
années à compter de 1969, sans 
inclure bien entendu la somme 
impressionnante engrangée 
auparavant pour Vox! 

Bach n’a droit qu’à un disque, 
Chopin est à peine effleuré, la 


musique française est absente, 
mais Beethoven et Schubert se 
taillent la part du lion dans ce 
coffret : le premier avec deux 
intégrales des trente-deux 
sonates, trois des cinq concer- 
tos ; le second avec deux grands 
cycles. Le style de Brendel na 
pas évolué de façon radicale, 
tant l’inspiration reste le fruit 
du cheminement continu de ce 
grand penseur. Écouter l’une 
après l’autre plusieurs sonates 
des deux intégrales montre que 
tempos, accentuation, respira- 
tions et souffle restent proches. 
Brendel ne prend jamais la 
pose, son humilité face au texte 
est partout présente. Même si 
dans la seconde version les 
détails sont plus fouillés, il ne 
s’en dégage aucune afféterie, ses 
timbres étant rendus plus lumi- 
neux par la prise de son. Ce 
style pur, élégant, jamais pré- 
cieux, viril, jamais brutal, s’est 
imposé — à côté de Backhaus 
(Decca) et de Kempff (DGG) 
— comme une référence. Ainsi 
qu'il s’en explique: « Certains 


interprètes ressentent le besoin 
irrépressible de fignoler, d'élargir 
et d'approfondir leur connais- 
sance des chefs-d’œuvre, de loger 
des contradictions sous un même 
toit, de devenir simultanément 


Sans renier ses interprétations 
anciennes, Brendel avoue 
souvent une préférence pour 

les plus récentes. Il a accepté de 
sélectionner celles qu'il consi- 
dérait comme les plus abouties. 
Parmi ses choix: une version 

live du 1° Concerto de Brahms 
dirigé par un Colin Davis exalté ; 
un Concerto KV 503 de Mozart 
jupitérien aux côtés de Hans 
Zender; la Wanderer Fantaisie de 
Schubert; les Bagatelles op. 126 
ou la seconde version des 
Variations Diabelli de Beethoven; 
de surprenants Tableaux d'une 
exposition; le Konzertstück de 
Weber avec Claudio Abbado ; 

la Toccata de Busoni ou encore 
le Concerto ltalien de Bach... 


DEUTSCHE GRAMOPHONE 


_ 


ENAALLL LE 


plus simples et plus imaginatifs, 
plus libres et plus exacts. Mes 
enregistrements successifs m'ont 
permis de rester conscient de 
mon évolution. » L'évolution est 
plus nette dans les versions suc- 
cessives des concertos, en raison 
de la diversité des chefs (Ber- 
nard Haitink avec le Philhar- 
monique de Londres, James 
Levine avec le Symphonique de 
Chicago, puis Simon Rattle avec 
le Philharmonique de Vienne), 
mais aussi du renouveau des 
éditions consultées. 

Écouter Brendel dans Schubert 
revient à retrouver l’évidence 
— me ramenant quarante ans 
en arrière, à ses récitals au 
Théâtre des Champs Elysées —, 
surtout dans sa première 
manière, plus naturelle 
(impromptus, moments musi- 
caux, Sonates D 784, D 959...), 
même si, dans l’immense 
Sonate en si bémol D 960, on 
peut garder une préférence 
pour Rudolf Serkin. 

La culture et l’humour de cet 
architecte du son se mani- 
festent encore dans une poi- 
gnée miraculeuse de sonates de 
Haydn, où il met si finement 
en lumière les drôleries chères 
au compositeur. De Mozart, les 
concertos sont (presque) tous 
là, dirigés par Neville Marriner, 
puis de façon tout aussi précise 
par Charles Mackerras, tout 
comme les sonates, fantaisies 
ou rondos, joués avec grâce, 
pudeur, aisance: l'artiste y maî- 
trise tempos et dynamique à la 
perfection. 

Fidèle à Liszt depuis son pre- 
mier disque, et notamment sa 
période Vox, avec une 


POLE LELEE 


prédilection pour celui de la 
fin, on admire ses interpréta- 
tions des Années de pèlerinage, 
des Harmonies poétiques et reli- 
gieuses, de la Sonate, des 
Légendes, mais aussi des deux 
concertos. 
Brendel a aussi enregistré 
Brahms, dont les deux concer- 
tos, Schumann: le Concerto, la 
Fantaisie, les Kreïsleriana, les 
Études symphoniques. Les 
Variations sérieuses de 
Mendelssohn complètent ce 
majestueux portrait, l’incur- 
sion dans le xx° siècle se limi- 
tant ici à la Sonate op. 1 de Berg 
et au Concerto de Schoenbersg, 
bien que Brendel ait régulière- 
ment joué Barték en concert. 
Un zeste de musique de 
chambre, dont les cinq sonates 
pour violoncelle et piano de 
Beethoven, avec son fils 
Adrien, une « Truite» de 
Schubert avec les Cleveland, 
ainsi que des lieder de Schubert 
et de Schumann, avec Dietrich 
Fischer-Dieskau ou encore 
Matthias Goerne, rendent 
notre héros moins solitaire. 
Et c’est sur deux concerts 
d’adieux captés en public que 
Brendel, révérant une der- 
nière fois ceux qu'il a toujours 
servis, referme cette aventure 
discographique de quarante 
années, témoin d’une intégri- 
té intellectuelle exception- 
nelle, autant que d’une 
magnifique maîtrise pianis- 
tique. + 

Jean-Michel Molkhou 


y ALFRED BRENDEL 
«Complete Philips Recordings » 
Decca. Un coffret de 114 CD 


Partitions 


FRANCIS POULENC 

Valse des musiques de soie, Éd. Salabert 
+ Une trouvaille étonnante éditée par 
le musicologue Nicolas Southon nous 
transporte dans le Paris des années 
1950, au croisement de la musique, de 
la peinture et de la mode. Issu d'une collaboration entre Francis 
Poulenc et Richard Chanlaire, un foulard en soie de la maison 
Balmain porte le fac-similé d'une courte valse incorporé au dessin 
du peintre. La pièce de 24 mesures, publiée pour la première fois 
depuis sa composition en 1951, est conforme à l'univers du compo- 
siteur: précision d'écriture, harmonies surprenantes et ambiguïté 
tonale. Or, l'apparente simplicité de cette œuvre souligne aussi 
l'affinité de Poulenc avec le langage populaire et la valse. La mélo- 
die aux intonations charmantes cache une concentration d'idées, 
chaque tournure de phrase menant à une cadence inattendue ou 
dévoilant une délicieuse asymétrie. Poulenc ne sera pas le seul 
compositeur sollicité pour ce projet original, intitulé « Musiques de 
soie». Le foulard appartient à une série de six, sans doute une réfé- 
rence au groupe associé à Jean Cocteau, dont plusieurs membres 
ont également contribué avec une partition qui sera recréée sur un 
carré de soie. La petite valse irrésistible de Poulenc apportera sans 
doute un immense plaisir aux pianistes débutants et confirmés. 


CHRISTELLE ESTEBAN 
Musique d'ensemble pour les débutants, vol. |, Éd. Lemoine 
Les professeurs de musique ont vite compris l'importance de la 
musique de chambre dès les premières années d'apprentissage 
pour consolider les bases de rythme, de lecture et d'écoute. Or, 
il n'est pas toujours facile de trouver des partitions adaptées au 
niveau des débutants, surtout quandil s'agit d'un ensemble d'ins- 
truments variés. L'ouvrage conçu par la pianiste et professeure 
Christelle Esteban vient enfin combler ce vide, en proposant cinq 
pièces de style divers. Si la partition fait appel à un saxophone, une 
clarinette, des percussions et deux pianos, la compositrice précise 
aussi la possibilité de remplacer les deux premiers instruments par 
le violon et la flûte. Des traits de jazz, ragtime et blues donnent une 
fraîcheur bienvenue à ces morceaux, tout en explorant des rythmes 
plus complexes tels la syncope (Funny Rag) et le ternaire (First 
Blues).Les mélodies, quant à elles, restent simples et ludiques, afin 
de privilégier le travail d'ensemble. Avant tout, c'est le goût de la 
musique de chambre qui est transmis à travers cette formidable 
initiative qui trouvera une place bien méritée dans la bibliothèque 
des conservatoires et dans celle des professeurs.+ 

Melissa Khong 
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LA VIE DE PIANISTE 


Par Alexandre Tharaud 


Léte du soliste 


rtiste et public, couple séparé depuis des 
mois, se retrouvent en ce singulier été 2021. 
Quelle drôle de période, l'été! L'occasion de 
jouer et d'écouter différemment, à un autre 
rythme, en des espaces divers et insolites. Le 
soliste court d’un festival à l’autre, avec une 
certaine effervescence, sans réellement jouir 
des lieux. L'auditeur, lui, prend son temps, 
se tartine de crème solaire, se bronze corps 
et âme. Le musicien doit s'adapter à des 
acoustiques multiples : plein air, salles 
étranges, tentes en caoutchouc... rarement l’extérieur 
honore le son. L’instrument, lui aussi, s'adapte tant bien que 
mal. Chaleur et humidité anéantissent vite le charme d’un 
piano. L'orage, par exemple, même de courte durée, vole son 
énergie. Il ne sonne plus. Je me souviens d’un récital près 
d’un lac, au Festival d’Aix-en-Provence, instrument aphone, 
pédale de droite bloquée, j'ai joué Ravel sans son, sans pédale 
et couvert de moustiques. 
Si l'été n’est pas la période la plus propice pour donner le 
meilleur de soi-même, il a cependant des avantages. Une 
disponibilité du public ouvrant à des concerts plus spontanés, 
des lâcher-prise inattendus. Une proximité entre 
les personnes, des échanges et dédicaces de 


disques se prolongeant volontiers dans la nuit. F S 


ACTUS 


À La Roque d’Anthéron, Marylène prépare avec 
amour des petits pots de lavande dans la loge. 
Le public attend, au loin sous les platanes, 
accompagné d’une symphonie d'insectes. C’est 


au château 


les surfeurs au loin, tout en écoutant un impromptu de 
Schubert. Jusqu'à sa mort, une vieille dame bretonne me 
préparait une pile de crêpes au Grand Marnier qu’elle dépo- 
sait dans la loge à chacun de mes concerts; j’en rêvais des 
mois avant mon entrée en scène. 

Au Violon sur la Ville, à Royan, c’est à même la plage que 
l’on joue. À l'issue du concert, un feu d'artifice explose de 
joie au-dessus de nos têtes. Au festival des Grands Crus 
musicaux, dans le Bordelais, le concert s’entoure de ton- 
neaux bienveillants, on boit heureux, départ le lendemain 
nanti de bouteilles millésimées. Aujourd’hui disparu, 
Juventus, à Cambrai, rassemblait chaque été de jeunes 
musiciens européens, pour des soirées de musique de 
chambre inoubliables, dans un vieux théâtre ressuscité. 
Jamais je n’ai retrouvé une ambiance si bon enfant, une telle 
chaleur du public, fidèle de soir en soir, et un tel bain de 
musique entre artistes. 


Plus loin, les Proms de Londres investissent le Royal Albert 
Hall, avec ses cinq mille spectateurs — ceux du parterre debout 
— plongés dans un silence religieux. Au Prinsengrachtconcert 
d'Amsterdam, scène sur l’eau, public en bateau. Au Danemark, 
les cerfs entourent les musiciens, courant en 
liberté dans le parc du château d’Hindsgavl. Au 
Québec, ce sont les bélugas qui sortent leur tête 
du fleuve Saint-Laurent, au Festival du Domaine 
Forget, l’un des lieux les plus magiques d’Amé- 
rique du Nord. 


17 juillet Récital 


Des lieux fous, terriblement inspirants. Les 


le charme de ce festival, votre nuque caressée SEEN solistes s’y croisent furtivement : «On se télé- 
par un vent doux et chaud. À Perros-Guirec, 26 août Récital au phone à la rentrée, hein ? » L’auditeur se 
une baie vitrée en fond de scène révèle la plage Festival réchauffe, recharge les batteries pour l'hiver. 


de Trestraou, l’océan à perte de vue. Comme 
au cinéma, le spectateur se surprend à observer 


de Rocamadour 


Bientôt septembre. 
Vivement l'été prochain! + 
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Faisons 
voyager 
votre 
musique. 
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Des œuvres pour piano 
sur le thème de l'eau. 
Chopin, Massenet, 
Marie Jaëll... 


Pianiste 


Frédéric Chopin 
KA K Barcarolle en fa dièse majeur opus 60 


Les soufflets sont des fluctuations Abdel Rahman El Bacha 
des tensions expressives (rubato), 

qui n'affectent pas le volume sonore. 
Ce sont les cresc. et dimin. notés en 
toutes lettres qui jouent ce rôle. 
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poco più mosso 


ce signe est utilisé par Chopin pour enrichir la sonorité des 
longues notes, plutôt que dans le sens d'une accentuation 
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soigner la sonorité de ces somptueux accords 
ritenuto tempo primo 


avant le temps 
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Frédéric Chopin 
Ah Cantabile en si bémol majeur 15 CD pl.2 


La main droite déroule une ligne mélodique fine, soyeuse et libre; l'écriture de la main gauche préfigure 
déjà celle du début de la 4° Ballade, avec ce même balancement ternaire. 
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commencer l'ornement par le si bémol et le jouer avant le temps 
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Frédéric Chopin Prélude en ré bémol majeur 


O 2 
HAS opus 28 n°15 « De la goutte d’eau » LS CD pl. 3 
Abdel Rahman El Bacha Vidéo 
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F CD pl. 4 
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Marie Jaëll Les Jours pl 
Quelques gouttes de plu 


N'hésitez pas à jouer avec un peu de «monotonie »: la pluie qui tombe engendre la nostalgie. 


Alexandre Sorel 


Léger, pas trop vite 
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retenir peu à peu 
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le temps «fort»! 
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Charles Grel 
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même sur 


Diminuez la fin de phrase 


Alexandre Sorel 


Allegretto 
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Aimez la dissonance sol-fa 


Contrôlez chaque pulsation, même sur les temps «faibles »! 


23 


Répétez bien le /a bémol 


(laisser remonter le premier) 
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en connaissant le doigté sur chaque note du temps 


lez chaque pulsation: en écoutant le son des notes des temps 
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Ra Georges Bachmann Adieux au rivage LCD pi7 


Bachmann a écrit de nombreuses pièces légères pour piano. Celle-ci est plus profonde, écrite dans la tonalité de fa mineur. 
Alexandre Sorel 


Moderato con moto scherz. 
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Bien sentir le passage du ternaire (triolets) au binaire. 
Ternaire = fluide; binaire = plus carré! 
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dire Jules Massenet Eau dormante = Chpi7 


Alexandre Sorel 


Pour faire sentir l'imperceptible mouvement de l'eau dormante, appuyez toujours discrètement la syncope (la noire liée) à la main gauche. Rétablissez-vous sur le temps réel 
avec votre appui à la main droite. Mettez bien les doigtés avec le doigt central (2e) qui sert de pivot pour le mouvement latéral du poignet. 


Lent et calme 
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Soyez bien attentifs aux doigtés (notamment à la main gauche) et au geste latéral du poignet (sans relever verticalement). 
C'est ainsi que l'on conserve le contact avec le clavier. 
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LE JAZZ DE PAUL LAY 
Prélude op. 28 n° 7 en la majeur, Frédéric Chopin (arr. Paul Lay) CD pl.8 


improvisation main gauche possible jusqu'à la mes. 26 
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